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FAKTY 


WARSZAWA. Cztery pol- 
skie tilmy wejdą na ekrany 
w październiku: „Mężczyz- 
na niepotrzebny” Laco 
Adamika, „Wierne blizny” 
Włodzimierza Olszewskie- 
go. „Rodzina Leśniew- 
gyzd Janusza Łęskiego 
„Czwartki ubogich” Syl- 
wata Szyszki. PARYŻ. 
Miesięcznik „Positif”” ogło- 
sił wyniki plebiscytu na 
„najbardziej znaczące” fil- 
my lat 1952-81. Wzięło 
w nim udział 52 krytyków. 
Zwyciężyły filmy Felliniego 
(45 głosów), Kubricka (39) 
i Resnais (38). Spośród fil- 
mów Andrzeja Wajdy (22 
głosy) najczęściej wymie- 
niano „Popiół i diament” 
i „Człowieka z marmuru". 
ŁÓDŹ. 30-lecie Łódzkich 
Zakładów Wytwórczych Ko- 
pii Filmowych, producenta 
kopii dla kinematografii 
polskiej, a wkrótce również 
dla innych krajów: podczas 
jubileuszowej uroczystości 
z udziałem wiceministra 
kultury i sztuki Stanisława 
Stetańskiego _ najbardziej 
zasłużeni pracownicy 
otrzymali odznaczenia. TO- 
RUŃ. W ciągu 6 dni wy- 
świetlania „Wejścia smo- 
ka” w kasie kina „Flisak” 
*_ znalazło się tyle pieniędzy, 
ile wpływało dawniej w cią- 
gu pół roku. Łl Kino 
każdemu, kto ma salę i zor- 
ganizuje obsługę, proponu- 
je OPRF obiecując zadarmo 
aparaturę 16 mm i kopie. 


ZMARLI: 

Józef Wyszomirski, reży- 
ser teatralny, także współ- 
twórca filmu „Dwie godzi- 
ny” (1947) i reżyser „Rodzi- 
ny Milcarków" (1962), od- 
twórca roli Karola Świer- 


czewskiego w filmie 
„Żołnierz zwycięstwa” 
(1952). 

Jan Norbert Boronowski, 
dziennikarz, fotoreporter, 
reporter telewizyjny, wice- 
prezes Śląskiego Towarzy- 


stwa Filmowego. Działał 
w ruchu amatorskim, był 
swego czasu prezesem Fe- 
deracji AKF. 


W Warszawie, Krakowie 
i Białymstoku 


HERZ06, FASSBINDER, VON TROTTA 


Tydzień Filmów RFN odbędzie się w trzech miastach: 
w Warszawie (5-13 października), Krakowie (9-16 paździer- 
nika) i Białymstoku (14-20 października). Widzowie obejrzą 
siedem filmów, zrealizowanych w latach 1979-1982. 

Oto one: „Siostry albo skala szczęścia” reż. Margarethe 
von Trotta (dramat braku porozumienia między dwoma 
siostrami), „„Fitzcarraldo”* reż. Wernera Herzoga (fabrykant 
kauczuku buduje operę w amazońskiej dżungli), „Tajemni- 
ca Veroniki Voss" reż. Rainera Wernera Fassbindera (dra- 
pil wasze Pt Anty Bazan 
34 + 1 =3"reż. agckpetdueynlyp 








zorrsjch odnaleźć eta wód), A 
chodowej” reż. Friedemanna Schulza, ziskaręk nc 
Lipmana (opowieść o chłopcu, który wie, że w życiu musi 
liczyć przede wszystkim na siebie) i „Biała Róża” reż. 
Michaela Verhoevena (opowieść o młodych antyfaszystach, 
działających na uniwersytecie w Monachium w latach 





Bożena Adamek i Stanisław Jędryka 


1942-43). 





500 numerów 





Jubileusz 
FSP 


Od 27 lat ukazuje się „Fil- 
mowy Serwis Prasowy” — 
pismo informacyjne, po- 
święcone polskiej kinema- 
tografii i repertuarowi pol- 
skich kin. W redakcji wy- 
dawnictw filmowych Przed- 
siębiorstwa Dystrybucji Fil- 
mów, gdzie prócz „Serwi- 
su'' powstaje Mały Rocznik 
Filmowy i wiele innych pu- 
blikacji, odbyło się spotka- 
nie zespołu z dziennikarza- 
mi zajmującymi się probie- 
matyką filmu. Obecny na 
spotkaniu wiceminister kul- 
tury i sztuki Stanisław Ste- 
fański złożył zespołowi FSP 
życzenia dalszej owocnej 
pracy dla kultury filmowej. 





Drobiazgi 


Nagroda w Wenecji 





„Życie 
osobiste” 
już zakupione 


Złotym Lwem — nagrodą 
specjalną za udział w artys- 
tycznym sukcesie filmu 
„Życie osobiste” Julija Raj- 
zmana — wyróżniło jury za- 
kończonego przed miesią- 
cem festiwalu w Wenecji 
wybitnego radzieckiego ak- 
ia Michaiła Uljanowa. Ul- 

— wspólscenarzysta 
i i a głównej roli — 
gra tu dyrektora wielkiej 
fabryki, który po odejściu 
na emeryturę z trudem za- 
czyna rozumieć, że życie to 
pie tylko praca i kontakty 
zawodowe. 

„Życie osobiste” znałaz- 
ło się wśród filmów zaku- 
pionych ostatnio przez pol- 
skiego dystrybutora. 


3 x NIE TAK 


9 września „Kurier Polski” informuje, że włoski reżyser 
Odorisio dostał w Wenecji nagrodę za film „Stan rzeczy”, 
chociaż dostał ją za film „„Sciopen”. 


12 września w audycji , 
informuje, że Krzysztof Zanussi dostał w Wenecji nagrodę 
za film o papieżu, choć dostał ją za film o matematyku. 

13 września „Express Wieczorny” informuje, że na festi- 
walu w Vevey przyznano nagrodę filmowi Menzla „Racour- 
cis”, choć są to wyświetlane już w Polsce , „Postrzyżyny”. 

Cóż — i wesoło, i smutno. 


ie na gorąco” Połskie Radio 








Piłkarskie namiętności 





DO GÓRY NOGAMI 


Świat robotniczych familoków przed drugą wojną przy- 


Juszczakiewicz, Gustaw Lutkiewicz i inni. 





Studium przemocy 


DRZAZGI 


Przemoc jest głównymi 
tematem filmu „„Drzazgi”. 
który na podstawie scena- 
riusza Andrzeja Dziurawca 
realizuje Wojciech Jerzy 
Wójcik. Banda łobuzów ter- 
roryzuje niewielką miejsco- 
wość, przeciwstawiają się 
im przypadkowi wczaso- 
wicze. 

W filmie występują: Jerzy 
Trela (na zdjęciu), Dorota 
Kamińska, Edward Żentara, 
Michał Anioł, Zbigniew 
Buczkowski, Piotr Grabow- 
ski, Zdzisław Rychter, Sta- 
nisław Pąk, Tadeusz Stan- 
kiewicz i inni. Zdjęcia reali- 
zowane są w Starych Ju- 
chach koło Ełku. Operato- 
rem jest Jerzy Gościk, sce- 
nografię projektowała Jo- 
anna Kopczyńska. 





Czy zmiany już nieodwracalne? 


Do kina od święta 


Mamy do czynienia ze 
zbiegiem różnych kryzysów 
oddziałujących dziś na sy- 
tuację kinematografii. 

Ogólny kryzys ekonomi- 
czny objawia się obniże- 
niem stopy _ życiowej 
w 1982r. o 25%, a więc 
mniejszą ilością pieniędzy. 
które ludzie mogą przezna- 
czyć na wydatki kulturalne. 


Kryzys — repertuarowy, 
związany z sytuacją płatni- 
„czą Polski, objawia się zu- 
bożeniem repertuaru: od 
początku roku wprowadzo- 
no na ekrany zaledwie 8 fil- 
mów kupionych poza strelą 
rublową. 


Kryzys pierwszy pogłębia 
w dodatku czerwcowa pod- 
wyżka cen biletów do kin 
(prawie trzykrotny wzrost 
średniej ceny). Ale jak 
świadczą dane udostępnio- 
ne ostatnio dziennikarzom 


p) 


przez Min. Kultury i Sztuki, 
do kas wpływa o wiele wię- 
cej pieniędzy niż w roku 
ubiegłym. W lipcu 1982 r. 
kęs 5 534 000 bile- 
gdy w lipcu 
1981 r. — 7 510 000. Jedno- 
cześnie do kas wpłynęło 
251,8 min złotych, podczas 
gdy przed rokiem — 125,5 
min. Oznacza to, że w tym 
roku płacono za bilet śred- 
nio 45,60 zł, zaś w ubiegłym 
roku — 16,70. Jednakże 
w ub. roku rozpiętość cen 
była niższa: od 5 do 40 zi, 
podczas gdy w bieżącym — 
od 10 do 120 zł. Prawie po- 
łowę wpływów lipcowych 
przyniosły bilety na „Wej- 
ście smoka”. Duża część 
pozostałych to wpływy z bi- 
letów na kilkanaście roz- 
rywkowych filmów amery- 
kańskich i francuskich, na 
jakie jeszcze mamy licen- 
cję. Nie więcej niż czwarta 
część przypada na wszyst- 


kie pozostałe, w tym 
polskie. 

Oznacza to. że wpraw- 
dzie widzowie są jeszcze 
w stanie zdobyć się na po- 
ważny nawet wydatek, ale 
tylko na jeden czy dwa wy- 
brane starannie filmy. 

Zachęca ich do tego sy- 
tuacja repertuarowa. Brak 
atrakcyjnych premier pol- 
skich i zachodnich nie jest 
niczym rekompensowany. 
Widzowie zaczynają trakto- 
wać kino jako ewenement 
od święta. Chodzi się do ki- 
na parę razy do roku wyłą- 
cznie na filmy, o których 
głośno, tak jak chodziło się 
do cyrku czy na występy es- 
tradowe wielkich gwiazd; 
cena biletu wówczas nie 
gra roli. Gdyby od dziś re- 
pertuar kin ograniczyć do 
tylu filmów, ile w przecięt- 
nym mieście wystawia się 
sztuk teatralnych, mało kto 
by tę zmianę zauważył. 

Ministerstwo Kultury 
i Sztuki uzyskało prawo za- 
trzymywania do swojej dys- 
pozycji 50% wpływów de- 
wizowych z eksportu, zrea- 
lizowanego przez podległe 
mu przedsiębiorstwa. Nie 
jest to eksport wielki: 


w 1981 r. przyniósł około 10 
min dolarów, na co złożyły 


oraz fil- 
mów plus niewielkie sumy 
uzyskane przez PAGART 
i | Zjednoczone Przed- 
i Rozrywko- 
we. Nawet pozostawienie 
ministerstwu całości wpły- 
wów nie pozwoliłoby na po- 
krycie wszystkich wydat- 
ków i dotacja z budżetu jest 
konieczna. Ale fakt stwo- 
rzenia dewizowego konta 
Funduszu Rozwoju Kultury, 
na którym jest - choćby nie- 
wielka — suma a 
a nie fikcyjne „limity”, 
oznacza postęp. O jej Le 
dziale będzie bowiem odtąd 
decydować grono fachow- 
ców, a nie urzędnicy Minis- 
terstwa Finansów. 
Potrzeby są oczywiście 
ogromne. Nie można po- 
zbawić wydawców ani tea- 
trów możliwości opłacania 
praw autorskich, zatrzymać 
importu niezbędnego dla 
kontynuowania niezwykle 
opłacalnej w eksporcie pro- 
dukcji instrumentów muzy- 
cznych. Można jednak roz- 
ważyć na przykład — w ra- 


mach kinematografii — pro- 
porcje między wydatkami 
na zakup filmów i materia- 
łów do produkcji filmów 
polskich. Dokonać obiek- 
tywnej oceny, co dziś jest 
dla przyszłości polskiej ki- 
nematografii _ najważniej- 
sze: produkowanie filmów 
czy odbudowa repertuaru 
kinowego. zahamowanie 
procesu odchodzenia od 
kin. Bowiem trzeba pamię- 
tać, że widownia na filmach 
polskich stanowi, w długich 
okresach czasu, pewien 
określony procent widowni 
ogólnej. W dziesięcioleciu 
1962-1972 na filmy polskie 
chodziło co roku 18-20% 
ogółu widzów, w dziesię- 
cioleciu 1972-82 - około 
30% ogółu. Oznacza to, że 
zmniejszanie się ogólnej 
frekwencji zmniejsza też 
frekwencję na filmach pol- 
skich. Im większa część wi- 
dzów będzie chodzić tylko 
na wybrane, rzadkie filmy, 
tym mniejsza jest szansa, że 
będą to właśnie filmy pol- 
skie. Wszystko wskazuje, że 
zmiany idą w takim właśnie 
kierunku. Czy są to już 
zmiany nieodwracalne, po- 
każe przyszłość. (sob) 


.W październiku 





i w grudniu 
Dwie 
imprezy 
amatorskie 


Na tę wiadomość czekali fil- 





mowcy amatorzy z wojewódz- 
twa katowickiego od dłuższego 
czasu. | doczekali się: dwie naj- 
e SJcZKAGowia 


terenie, Zagłębiowski 
Przegląd Filmów Amatorskich 
i Konfrontacje Filmu Amator- 
skiego, odbędą się. W roku bie- 


zycie rze 
O ziem, 

śię piej się już po raz czternasty 

w dniach 22-24 października. 


Patronuje imprezie Wydział Kul- 
tury i Sztuki Urzędu Wojewódz- 
kiego w Katowicach. 

Kto z amatorów pragnie 
wziąć udział w Przeglądzie wi- 
nien zgłosić swój akces w dziale 
filmowym WOK w Katowicach 
do 1 października. Tematyka fil- 
mów — dowolna, mogą być fir- 
mowane przez zespół i przez po- 
jedynczych twórców. byleby tyl- 
ko były zrealizowane w latach 
1981/82, na taśmie 8 mm, super 
8 lub 16 mm, udźwiękowione na 
taśmie magnetofonowej albo 
też posiadające zapis optyczny 
lub Autorom naj- 
lepszych filmów jury przyzna 
nagrody. 

Konfrontacje Filmu Amator- 
skiego odbędą się 12 grudnia 
staraniem Wojewódzkiego 
Ośrodka Kultury, Telewizyjnej 
Wytwórni Filmowej „Poltel 
w Katowicach i Federacji Ama- 
torskich Klubów Filmowych. Na 
zwycięzców prócz nagród rze- 
czowych i pieniężnych czeka 
również „Oscar Górniczy” — fi- 


go amerykańskiego „Oscara”. 
ale z kilofem w ręku. Do finało- 
wego konkursu dopuszczonych 
zostanie 35 filmów, zrealizowa- 
nych na taśmie 16mm. Itutema- 
tyka filmów może być dowolna. 
Zgłoszenia przyjmuje Dział Fil- 
mowy WOK do 8 grudnia. Głów- 
nym przesłaniem Konfrontacji 
jest spojrzenie filmowców ama- 
torów na podstawowe problemy 
cywilizacji XX wieku. 
Organizatorzy obu imprez li- 
cząnazgłoszenia z całego kraju. 


ZA TYDZIEŃ 


© Wolałem robić wię- 
cej, niż robić rzeczy 
wielkie: FASSBINDERA 
KINO NIE OSWOJONE 


© Festiwal komedii: 
W CIENIU WIELKIEGO 
TRAMPA 


© Recenzja: SPRAWA 
KRAMERÓW 


© Felieton: ..| ZOBA- 
CZYSZ NAGĄ PA- 
NIENKĘ 

Czerwiń- 
s: UMAWIAM SIĘ 
Z PTAKAMI 
© Erotyzm i groza: 
o filmie LUDZIE-KOTY 
© Z ekranów świata: 
KWARTET BASILEUS 


© Portret na życzenie: 
FARRAH FAWCETT 





LETNIA BURZA 


NAD 


„WACŁAW 
ŚWIEŻYŃSKI 


LAGO MAGGIORE 





KORESPONDENCJA WŁASNA Z LOCARNO 


był skandal. Nazajutrz 
popularny dziennik „24 


' i 
pierwszej stronie tytu- 


łem przez pięć szpalt: „Locarno: bitwa 
o Lamparty, festiwal sparaliżowany”. 
Sprawozdawca notował: „To oczy- 
wiście nie pierwszyzna w historii festi- 
wali filmowych, że jury nie przyznaje 
pierwszej nagrody. Ale żeby kontrjury, 
powołane w ostatniej chwili przez dy- 
rekcję festiwalu, przeciwstawiło się 
takiej decyzji i mimo wszystko przy- 
znało ową pierwszą nagrodę — tegoś- 
my doprawdy jeszcze nie widzieli." 





Porażka filmowców 
czy porażka jury? 





Festiwal w Locarno miał swój profil, 
ukształtowany w czasach, kiedy dy- 
rektorem — bodaj przez dwadzieścia 
lat — był Vinicio Beretta. Jego celem 
było odkrywanie talentów, ambicji, 
ciekawych debiutów, a z drugiej stro- 
ny - prezentowanie kinematografii 
mało znanych, traktowanych jako lo- 
kalne, marginesowe. Locarno lanso- 
wało więc obrazy autorskie, tanie, 
ignorowane przez wielkich dystrybu- 
torów. Pojawiały się tu filmy z krajów 
Trzeciego Świata i z Europy Wschod- 
niej, także z Polski: z nagrodami po- 
wracali stąd — przypomnijmy — Zanus- 
si i Kutz, Has i Petelscy, Piotrowski 
i Krauze, Wojciechowski, Zaorski i Ki- 
jowski. Z drugiej strony — letnikom 
wypoczywającym na „szwajcarskiej 
Riwierze'' i mieszkańcom kantonu Ti- 
cino festiwal oferował poza konkur- 


sem atrakcje innych festiwali, wy- 
świetlane na Piazza Grande, w wiel- 
kim kinie pod gołym niebem, mogą- 
cym pomieścić tysiące widzów. 

Ta formuła nigdy nie została prze- 
kreślona, ale też i nie zawsze prze- 
strzegano jej konsekwentnie. Ostatni- 
mi laty nie zawsze się utrzy- 
mywać sensowne proporcje między 
kinem „odkryć” a kinem „„atrakcji”, 
spadała frekwencja, brakowało pie- 
niędzy. Pojawiały się wątpliwości, czy 
zamiast konkursu nie wystarczy pre- 
zentacja filmów w festiwalowej opra- 
wie. Zmieniali się też organizatorzy: 
„Trzech dyrektorów w ciągu czterech 
lat: świadectwo kryzysu festiwalu" — 
biadało przed tegoroczną imprezą lo- 
zańskie pismo „Cinó-feuilles". 

Nowy dyrektor, 36-letni David Stre- 
iff — historyk sztuki, były szef Schwei- 
zerisches Filmzentrum w Zurychu — 
postanowił trzymać się konsekwent- 
nie dawnej linii Beretty. Zmniejszył 
liczbę dzieł konkursowych, zaprasza- 
jąc filmy reżyserów młodych, a już na 
pewno ambitnych, oraz kinematogra- 
fie, którym Locarno może pomóc wy- 
płynąć na szersze wody. Samą ideę 
konkursu, a więc i Lamparty, nagrody 
tradycyjnie przyznawane w Locamo, 
poparł z całego serca: „Festiwal Mię- 
dzynarodowy bez uznawanej oficjal- 
nie sekcji konkursowej przeistacza się 
w rodzaj klubu filmowego, bez wras- 
nej struktury i — co ważniejsze — bez 
szans otrzymania interesujących fil- 
mów. Jeśli chcemy pomóc ambitnym 
filmom, musimy trzymać się konkursu 
i dbać o jego renomę. Konkurs jest 
atutem, jest szansą promocji filmów". 
A jury? „Chcemy uformować takie ju- 
ry — mówił — którego prestiż zapewnił- 


” 


by filmom u nas wyróżnionym należyty 
rozgłos. Po cóż w końcu byłyby te 
Lamparty, gdyby nie pomagały twór- 
com zdobyć pieniędzy na 

film lub znaleźć dystrybutora?" 

Prestiż miał zapewnić jury sam szef 
wielkiej francuskiej firmy produkcyj- 
no-dystrybucyjnej Gaumont jako 
przewodniczący, a także, wśród in- 
nych reżyserów, Jerzy Skolimowski, 
którego „Fucha”, wyświetlana poza 
konkursem, otwierała festiwal na 
Piazza Grande. | wszystko byłoby do- 
brze: jury miało prestiż, frekwencja na 
filmach konkursowych rosła, przewyż- 
szając o 100 procent tę sprzed roku, 
„Hammetta” ludzie oglądali mimo sią- 
piącego deszczu, a na „Noc św. Wa- 
wrzyńca” stawiło się 4500 widzów (wi- 
działeńn regularną bójkę „ bramkarzy” 
z młodzianem, który chciał się dostać 
na plac nie mając biletów) — gdyby nie 
owo jury właśnie, w którym dyrektor 
pokładał tyle nadziei. 

Otóż podzieliło się ono na dwie fra- 
kcje: większość i mniejszość. Wię- 
kszość uznała, że popieranie twór- 
czości ambitnej i torowanie drogi pro- 
dukcji uznawanej za marginalną nie 
wymaga — rywalizacji konkursowej. 
Mniejszość była zdania, że konkurs 
i nagrody są potrzebne, jednak pod 
warunkiem stosowania surowszej niż 
w tym roku selekcji. Tak czy owak jury 
powzięło jednomyślną decyzję, by nie 
przyznawać Lamparta i tylko wyróżnić 
na równych prawach cztery najlepsze 
filmy. 

Dyrektor i członkowie komisji selek- 
cyjnej w komplecie wydali oświadcze- 
nie zatytułowane: „Porażka filmow- 
ców czy porażka jury?” Stwierdzili 





Michel Vitold, Omero Antonutti i Hector Alteiro w filmie „Kwartet Basileus", reż. Fabio Carpi (Włochy) 


w nim, że jury odmawiając przyznania 
nagród nie wypełniło swego obowiąz- 
ku i naruszyło regulamin festiwalu, że 
ta decyzja zdaje się sprzyjać pogłębie- 
niu kryzysu kina, gdy trzeba szukać 
środków, by mu przeciwdziałać, że 
wreszcie dyrektor i selekcjonerzy sta- 
ją po stronie filmowców, których po- 
zbawiono szansy znaczącego wyróż- 
nienia ich pracy (często wykonywanej 
w skrajnie trudnych warunkach), 
zwrócenia na nią uwagi i tym samym 
podtrzymania kina niezależnego. 

Nie skończyło się na słowach. Auto- 
rzy protestu powołali tzw. jury ad hoc 
spośród krytyków z Włoch, Szwajcarii 
i RFN, które przyznało Nagrodę Spe- 
cjalną Locarno 82 w wysokości 10 tys. 
franków filmowi „Ostatnia dziura” 
Herberta Achternbuscha z RFN, wy- 
mieniając jednocześnie cztery inne 
filmy. 

Potem jeszcze szef Gaumont odpo- 
wiadał na zarzut naruszenia regulami- 
nu, tłumacząc, że festiwal to nie ko- 
szary i jury musi mieć swobodę decyzji 
gdy ma do czynienia z materią tak 
subtelną, jak sztuka, a przewodniczą- 
cy Komitetu Festiwalowego, nama- 
wiając, by nie dramatyzować ani de- 
cyzji jury, ani wszystkiego, co nastąpi- 
ło po niej, wskazywał, że w końcu 
werdykt jest świadectwem pełnej au- 
tonomii sądu konkursowego wobec 
organizatorów, a więc i pełnej demo- 
kracji. Ale wrażenia skandalu nie 
zatarł. 





Kino widza 





Tegoroczny konkurs locarneński 
skonfrontował ze sobą dwie tenden- 
cje kina artystycznego: nazwiemy je tu 
umownie kinem widza i kinem autora. 
To, co tu nazywam kinem widza, jest 
najczęściej także kinem autorskim, 
ale odznacza się stawką na spektaki, 
na wykorzystanie wszystkich możli- 
wości, jakie zapewnia wynalazek kina, 
także zasobność danej kinematografii 
czy producenta, na możliwie najszer- 
szy kontakt z publicznością, bez umiz- 
gów jednak i bez ustępstw na rzecz 
złego gustu. Twórcy owych filmów 
pragną dzielić się swymi przemyśle- 
niami z najszerszą widownią, przed- 
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stawiać jej swe przekonania, swój po- 
gląd na rzeczy i sprawy, które wydają 
im się istotne z moralnego, filozoficz- 
- nego czy społecznego punktu widze- 
nia. Nasz głos — zdają się mówić — nie 
może iść w próżnię, musi trafić do 
odbiorcy, przejść próbę jego ocen, 
jego rozumowania i odczuwania. 
Dwa najbardziej dojrzałe filmy tej 


Wyróżnienia 
i nagrody 


Wyróżnienia jury festiwalu: WĘDRO- 
WIEC (Traveller), reż. Joe Comerford, 
Irlandia; ŻYCIE PREFABRYKOWANE 
(Panelkapcsolat), reż. Bóła Tarr, Węgry; 
GIOCONDY (Les Jocondes), reż. Jean- 
Daniel Pillault, Francja; KWARTET BA- 
SILEUS (Quartetto Basileus), reż. Fabio 
Carpi, Włochy. 

Nagroda specjalna Locarno 1982, 
przyznana przez jury ad hoc festiwalu: 
OSTATNIA DZIURA (Das Letzte Loch), 
reż. Herbert Achternbusch, RFN, wyróż- 
nienia: PROCES CATERINY ROSS 
(Processo a Caterina Ross), reż. Gab- 
riella Rosaleva, Włochy; ŻYCIE PRE- 
FABRYKOWANE; WEND KUUNI, reż. 
Gaston J. M. Kaboró, Górna Wolta; 
FORTY DEUCE, reż. Paul Morissey, 
USA. Nagroda Międzynarodowej Pra- 
sy Filmowej (FIPRESCI): SZEPTY 
SZKOLNE (Klassengefluester), reż. Ni- 
no Jacusso i Franz Rickenbach, Szwaj- 
caria. 


jury ekumenicznego: NIE PO- 
ZOSTAWIŁ ADRESU (Parti sans laisser 


d'adresse), reż. Jacqueline Veuve, 
Szwajcaria; wyróżnienie: WESELE (La 
Boda), reż. Thaelman Urgelles, Wene- 
zuela. 

Nagroda Międzynarodowej Federacji 
Kin Studyjnych (CICAE) — ex-aequo: 
NIE POZOSTAWIŁ ADRESU i WEND 
KUUNI. 





grupy: włoski „„Kwartet Basileus" Fa- 
bio Carpiego — gorzka konfrontacja 
wieku trzeciego i zdobywczej, niewin- 
nej młodości, oraz francuskie „Gio- 
condy' debiutanta Jean-Daniela Pil- 
lault — studium przyjaźni dziewcząt, 
które wszystko zdaje się dzielić — zna- 
lazły się na liście wyróżnień jury. Doj- 
rzałość tych filmów to jednak nie tylko 
dojrzałość ich reżyserów, scenarzys- 
tów, operatorów: to także dojrzałość 
kinematografii z długą tradycją, siła 
promieniowania kultur przekraczają- 
cych granice etniczne i cywilizacyjne, 
potęga nowoczesnej techniki, bez 
której dostęp do widza jest utrudnio- 
ny. Zasługą festiwalu jest jednak pre- 
zentacja, obok dzieł wielkich kinema- 
tografii, filmów takich, jak „Wend Ku- 
uni'”” Gastona J.M. Kaborć, debiutanta 
z Górnej Wolty, który ujmująco skrom- 
ną opowieść o chłopcu niemowie, 
przygarniętym przez wiejską społecz- 
ność, zbudował na pograniczu baśni 
i rzeczywistości, udatnie wkompono- 
wując w nią myśl o tym, że najważniej- 
sza w życiu jest możność porozumie- 
wania się ludzi między sobą. 

Spośród małych kinematografii 
europejskich najciekawszym filmem 
popisali się Szwajcarzy. Nino Jacusso 
i Franz Rickenbach w „Szeptach 
szkolnych” dali pełen dyskrecji i taktu, 
chwilami przejmujący obraz życia 
15-latków — konfliktów i przyjaźni, 
buntów i upadków, lęków i nadziei. 
Jest to także przekonująca analiza 
systemu szkolnego, a zakończenie 
okazało się na tyle mocne, że każe na 
nowo rozważyć znaczenie wszystkie- 
go, cośmy obejrzeli. 

Gorzej wypadły filmy z Bałkanów. 
Grecka „Fabryka” Tassosa Psarrasa 
opowiada o wiejskim rzemieślniku, 
którego niszczy polityka gospodarcza 
i finansowa, preferująca produkcję 
wielkoprzemysłową. „Koń” Ali 
Ozgentirka (on też, jak Yilmaz Giiney, 
siedział do niedawna w więzieniu; za- 
czyna to być smutnym wyróżnikiem 
biografii reżyserów tureckich) to dra- 
mat chłopa z Anatolii, który może za- 
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Marie Agnes Then i Diane Lahumerie w filmie „Giocondy”, reż. Jean-Daniei Pillault (Francja) 


pewnić naukę w Stambule synowi tyl- 
ko za cenę swej Śmierci. Oba filmy 
starają się stwarzać sytuacje typowe, 
jakby wzięte z opracowań socjolo- 
gów. To kino staje się rozpaczliwie 
przyziemne. Rzeczywistość — jakby 
przeniesiona z wstępniaków — jest tu 
dobrze znana i przetrawiona, stąd nik- 
łe zainteresowanie na festiwalu, choć 
w swoich krajach filmy te zyskały pe- 
wien prestiż. 





Kino autora 





I druga tendencja: kino autora. 
Widz jest tu oczywiście pożądany, ale 
oglądając niejeden z filmów można 
odnieść wrażenie, że twórcy wystar- 
cza własna rodzina, grono kolegów 
filmowców, jakieś projekcje na uni- 
wersytetach czy w klubach. Gdybyż to 
był wrzący tygiel form i idei, nowych 
i odświeżających kino, choćby tylko 
takich, które dopiero inni potrafiliby 
później scalić w kształty wzbogacają- 
ce sztukę. Ale nie — często autor, zafa- 
scynowany wiasnym pomysłem, z im- 
petem rusza w uliczki rzadko nawie- 
dzane, jakby nie wiedział, iż ci, którzy 
tam zagłądali, stwierdzili już dawno, 
że prowadzą donikąd. 

To kino autora zapuszcza się także 
w domenę teatru. Dosłownie, adaptu- 
jąc sztukę, ale i przemieniając ekran 
w scenę. Czasem o dwu naraz dekora- 
cjach jak w amerykańkim filmie „Forty 
Deuce” Paula Morisseya. Godzinna 
sekwencja handlu ciałem martwe- 
go 12-latka, które młodzi narkomani, 
męskie prostytutki, usiłują sprzedać 
bogatemu homoseksualiście, jest fil- 
mowana symultanicznie z dwu kamer 
i pokazywana na podzielonym na dwie 
części ekranie. Ten obszar ludzkiego 
piekła z 42 ulicy na Manhattanie, 
przedstawiony z naturalistyczną:do- 
słownością, jako ponure curiosum 
bez przyczyn i tła, ma więc dostarczać 
zabawy widzowi: może on mianowicie 
sam sobie „montować ” film, w którym 


akurat montaż doprawdy nie jest rze- 
czą najpierwszej wagi. 

Inaczej w obszar zastrzeżony dla 
teatru wkracza Herbert Achternbusch 
z RFN, nagrodzony za „Ostatnią dziu- 
rę'' przez kontrjury. Jest to debiutzna- 
czący. Reżyser pragnie dokonać pro- 
wokacji intelektualnej, poruszyć zbio- 
rowe sumienie Niemców. Jego boha- 
ter stwierdza, że to nie tyle faszyści, ile 
po prostu Niemcy wymordowali milio- 
ny Żydów i najspokojniej w świecie 
morduje pewną Susn, tłumacząc, że 
w kraju masowej eksterminacji nie ma 
to żadnego znaczenia. Pasja ekspia- 
cyjna twórcy wciela się w dobrze zna- 
ną skądinąd formę teatru groteski, 
alegorii, absurdu, postacie i sytuacje 
są całkowicie umowne, nad wszyst- 
kim górują nie kończące się dialogi 
j monologi. Niezykły rachunek sumie- 
nia nie trafi więc do niemieckiego mie- 
szczucha, wyda mu się bełkotliwy lub 
najzwyczajniej nudny. Inna rzecz, czy 
film poruszający te sprawy w formie 
realistycznej znalazłby producenta 
w kinie RFN? 

Jeszcze inny teatr na ekranie pre- 
zentuje autorka włoskiego „Procesu 
Cateriny Ross” Gabriella Rosaleva. 
Jest to teatr swoistej scenografii, swoi- 
stego malarstwa i grafiki, gdzie nie- 
zmiernie istotne jest naturalne tło, na- 
turalne dekoracje, dźwięk: pusta hala 
wielkiej fabryki, stacja kolejowa i od- 
głosy pociągów, piętrzące się łańcu- 
chy Alp Retyckich. Tło służy autorce 
do otwierania lub zamykania prze- 
strzeni wokół postaci, także do wiąza- 
nia czasów dawnych z dzisiejszymi. 
Na tym tle dopiero oglądamy bohater- 
kę, ostatnią ofiarę procesu czarownic 
we Włoszech, skazaną w wiosce Po- 
schiavo (dziś w Szwajcarii) w roku 
1697. Sędziami, prokuratorami i ad- 
wokatami  podtrzymującymi tezy 
oskarżenia jesteśmy my, widzowie, 
bowiem zarówno Caterina, jak 
i świadkowie, chłopi z Valtelliny, od- 
powiadają patrząc nam w oczy, a pyta- 
nia zadają głosy prześladowców spo- 
za ekranu. Wydał mi się ten film zna- 
komitą, nowoczesną lekcją — właśnie 
lekcją — na temat polowań na czarow- 
nice, dawnych, ale i obecnych, gdzie- 
kolwiek się powtarzają na świecie. 

Jedynym — filmem wyróżnionym 
i przez jury, i przez kontrjury było 
„Życie prefabrykowane” Węgra Bóli 
Tarra. Reżyser zrobił doprawdy wszy- 
stko, by zamazać różnicę między fik- 
cją a dokumentem i przedstawić pu- 
łapki banalnej codzienności, w które 
wpada rodzina robotnicza z nowo- 
czesnego bloku, jako swoją obserwa- 
cję. Zamiar powiódł się, gra aktorska 
staje się prawie niezauważalna, ziewa 
się z rzeczywistym otoczeniem, tylko 
że polując na banał film sam staje się 
banalny, bowiem nie usiłuje wyjść po- 
za konstatacje oczywiste. 





Spór o Lamparta 
czy o koncepcję? 





Wydaje się więc, że jury oficjalne 
uznało rację bytu zarówno kina widza, 
jak i kina autora — i nie chcąc prefero- 
wać żadnej z tendencji wyróżniło po 
dwa filmy z każdej z nich. Dyrektor 
i selekcjonerzy natomiast postawili na 
kino autora, ambitne, ale hermetycz- 
ne, nieco zadufane w sobie, często 
z odkrywczością jako szyldem, ale bez 
odkrywczości autentycznej. Gdyby 
ten kierunek forsować jeszcze moc- 
niej, kosztem kina pamiętającego 
o widzu — smutniejsze byłyby w przy- 
szłości skanse nad Lago Maggiore. 

1 jeszcze jedno: oglądając obraz za 
obrazem myślałem sobie, że niejeden 
z naszych filmów sprzed roku, ale i te- 
gorocznych, sprostałby z powodze- 
niem tutejszej konkurencji. Ale filmów 
polskich w Locarno tego lata nie było. 


WACŁAW 
ŚWIEŻYŃSKI 
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Kain 


w Taplarach 





KONOPIELKA. Reżyseria: Witold Leszczyński. Wykonawcy: Krzysztof Majchrzak, Anna 
Seniuk, Joanna Sienkiewicz, Franciszek Pieczka i inni. Polska, 1981 





onopielka” Edwarda 
Redilińskiego przed laty 
była wydarzeniem lite- 
99 rackim, zebrała mnós- 

two pochwał krytyki, 
zdobywając powodzenie u czytelni- 
ków. Doczekała się kilku wydań, bo- 
dajże nawet adaptacji scenicznej 
i wreszcie zainteresował się nią film. 

I w tym miejscu budzi się pierwsza 
wątpliwość, niebagatelna — czy sam 
pomysł przeniesienia „Konopielki” na 
ekran należy uznać za szczęśliwy? 
Książka Redlińskiego napisana jest ję- 
zykiem sensualnym, nasyconym całą 
gamą póetyckich, opisowych zna- 
czeń, językiem, który jakby sam w so- 
bie zawiera świat zdarzeń i mowy ludzi 
zamieszkujących zagubioną wśród 
bagien i mokradeł wioskę Białostoc- 
czyzny. Bez przesady można powie- 
dzieć, że ten język, daleki od etnogra- 
ficznej dokumentalności, przepusz- 
czony przez filtr wyrafinowanej styli- 
zacji, jest prawdziwym bohaterem tej 
książki. 

Z drugiej jednak strony książka ta 
daje nam żywy i niezwykle rzetelny 
obraz życia wsi „zabitej deskami" 
przed wkroczeniem na te tereny 
pierwszych forpoczt cywilizacyjnych. 
Przy czym najbardziej dramatyczne 
wydają się nie przemiany w sferze wie- 
rzeń i wyobrażeń narosłych na tkance 
mentalnej bohaterów „Konopielki”', 
lecz ich niezgoda na utratę pejzażu 
będącego w istocie jednością ducha 
i materii. „Konopielka” to poemat 
o współżyciu człowieka z otaczającą 
go przyrodą, © mistycznym przenika- 
niu się elementów odwiecznego po- 
rządku ustanowionego przez Boga 
i praw nowego porządku, którego wy- 
razicielem jest wszechobecny i za- 
wsze czujny antychryst. On właśnie, 
czarci syn, stara się rozbić owe struk- 
tury antropomorficzne uświęcone tra- 
dycją. Gdzie diabeł nie może, wysyła 
kobietę. Nauczycielka wiejska, kono- 
pielka, kózytka, czarcicha, jak jąnazy- 
wa Kaziuk, to wysłanniczka diabła, po- 
kusa cielesna i zarazem tchnienie 
nowego. 

Czy zatem zamysł sfilmowania „/Ko- 
nopielki”" był szczęśliwy? Witolda Le- 
szczyńskiego, twórcę „Żywotu Mateu- 
sza'', urzekła prawdopodobnie możli- 
wość kontynuacji wizji człowieka bo- 
żego, którego istnienie związane jest 
nierozerwalnie z rytmem natury. Tylko 
że Mateusz, ponadczasowy, jakby 
ogarnięty pragnieniem samozatraty, 
to nie Kaziuk taplarski, mocno wroś- 
nięty w glebę, twardo broniący praw 
do decydowania o swoim losie. Nie 
poddający się do końca, choćby za 
cenę bratobójstwa. To Kain uwiedzio- 
ny przez konopielkę, naznaczony pięt- 
nem nowego, „nowinkarz” wprowa- 
dzający do uświęconego rytuału żniw 
kosę zamiast sierpa. Sprzeniewierza- 


jąc się nakazom tradycji, u Redlińskie- 
go ścina drzewo rosnące przy chacie, 
choć wcześniej powiada synowi: „Te- 
go klona ni masz prawa tknąć, zasrań- 
cu, choćby palić słomo przyszło, mó- 
wie, on mój brat!”. Staje się Kainem 
wobec przyrody. Leszczyński obarcza 


go dodatkowo grzechem najcięższym 
- bratobójstwem. Staje się Kainem 
wobec ludzi. Leszczyński dopowiada 
do końca to, co u Redlińskiego tkwi 
w sferze intencji. Potrzebny mu dra- 
matyczny akcent końcowy. Płonące 
drzewo ma sugerować, że koło się 
zamknęło. Zabijając brata Kaziuk ni- 
szczy ostatecznie trwałe związki tą- 
czące go z pejzażem. To także śmierć 
zadana sobie. Uwzględniając narzu- 
cający się nieodparcie podtekst ironi- 
czny — w imię postępu. 
Demagogicznym wydawałoby się 
udowadnianie wyższości książki nad 
filmem. W końcu to przedsięwzięcie 
ekranowe odbyło się za przyzwole- 
niem Redlińskiego — sam napisał dia- 
logi do filmu, które są w dużej mierze 
powtórzeniem wersji książkowej. Stąd 
zapewne wyraźnie odbijają od obrazu 
utrzymanego w konwencji czarno- 


-białej wystylizowanej, przeestetyzo- 
wanej. Brak przerysowania, humor ży- 
wo pulsujący na stronicach powieści, 
tutaj został zawężony w zasadzie do 
dialogów. Nic dziwnego, jego zmysło- 
wy i brzmieniowy walor tkwi bez reszty 
w języku. Poprawne aktorstwo, z wy- 
różniającą się rolą Handzi (Anna Se- 
niuk), nie wzmaga wrażenia, że mamy 
do czynienia z kolejną udaną próbą 
przeniesienia literatury na ekran, lite- 
ratury której — dodajmy — autonomicz- 
na wartość w żaden sposób nie pod- 


„daje się zabiegom adaptatorskim. 


Klucz do chłodnych, estetyzujących 
rozwiązań należało utopić w błotach 
otaczających Taplary. 





Koszalińskie Spotkania „Młodzi i film” są nie tylko miejscem, 
w którym można usłyszeć głos młodego widza, ale również 
obserwować, jak odmładza się polskie kino. 


W zwierciadle 
polemik 


eśli ma rację prof. Henryk Jan- 

kowski, stwierdzając w wygło- 

szonym w Koszalinie wykładzie 

„Sztuka jako spotkanie”, że 
sztuka kreuje wartości nie w procesie 
tworzenia, lecz odbioru, to koszaliński 
przegląd stwarza ku temu dogodne 
warunki. Często dyskusje ,„Szczerość 
za szczerość” są ciekawsze od niejed- 
nego filmu. Nierzadko dla nich przy- 
jeżdżają ludzie do Koszalina. Przez 
dziesięć lat szczęśliwie żadna ze stron 
nie próbowała podporządkować so- 
bie partnerów. Nikt nie starał się przy- 
właszczyć sobie prawa do wyrokowa- 
nia o tym, co jest dobre, piękne i spra- 
wiedliwe. Po niejednym werdykcie 
nieprofesjonalnego jury wybuchały 
w gabinetach burze, o których zapo- 
minano po roku, jak złośliwi twierdzą, 
tylko dzięki częstym gabinetowym 
zmianom. Jeśli nawet trafiali do Ko- 
szalina ludzie, którzy zajmowali po- 
stawę fanatyczną, akceptującą tylko 
jeden rodzaj wartości, to wyelimino- 
wali się sami, gdyż nikt ich poważnie 
nie traktował. Nikt nie próbował de- 
kretować, jakie filmy mają być realizo- 
wane i jak mają je odczytywać widzo- 
wie. Głos oddaje się publiczności, któ- 
ra bezpośrednio, w tajnym głosowa- 
niu, wybiera parę aktorskich fawory- 
tów, a pośrednio, poprzez przedstawi- 
cieli zasiadających w jury, rozdaje 
Jantary. 

Musi być w koszalińskich spotka- 
niach coś przyciągającego, skoro 
w obecnym, nie sprzyjającym takim 
spotkaniom czasie, zjechało się do 
Koszalina nie mniej miłośników filmu 
niż w poprzednich latach. Jak zawsze 
sala kina studyjnego „„Kryterium” pę- 
kała w szwach, często brakowało 
miejsc nawet na schodach. W po- 
przednich latach dyskusje rzadko 
ograniczały się do spraw filmowych, 
obejmowały również spory o postawy 
młodych, o skałę wartości, o modele 
i wzory życia. Z niepokojem oczekiwa- 
no pierwszej tegorocznej dyskusji 
„szczerość za szczerość”. Tłum mło- 


dych wypełnił obszemą kawiamię 
Wojewódzkiego Domu Kultury, z tru- 
dem znaleziono miejsce dla zagrani- 
cznych dełegacji. 


stołem trzech młodych 

reżyserów: Jerzy Koło- 

dziejczyk, Mirosław 

Gronowski i Wiesław 
Saniewski. Tylko ostatni nie jest w Ko- 
szalinie debiutantem, ale do tej pory 
siadywał na sali. Poprzednio przyjeż- 
dżał jako publicysta wrocławskiego 
miesięcznika „Odra” i słuchacz Stu- 
dium Ścenariuszowego łódzkiej szko- 
ły filmowej. Po raz pierwszy występuje 
w roli reżysera. 

Dyskutanci biorą w obronę dzienni- 
karzy, których Wiesław Saniewski zbyt 
jednostronnie odmalował w „Wolnym 
strzelcu”. Picie alkoholu i siadanie na 
stole to jednak uproszczony sposób 
charakteryzacji. Saniewski dodatko- 
wo się naraża, nazywając swojego bo- 
hatera próbującego za wszelką cenę 
wyświetlić przyczyny tragicznego wy- 
padku w fabryce „niebezpiecznym dla 
otoczenia idealistą”. Temperatura się 
podnosi, dochodzą do głosu emocje, 
które próbuje opanować prowadzący 
dyskusję dr Henryk Depta. Ktoś pró- 
buje bronić filmu Saniewskiego: 
„Pierwsza połowa filmu przypomina 
kino niepokoju moralnego. Szukanie 
wolności, niezależności przez bohate- 
ra". Ktoś inny replikuje: „Film nie jest 
kontynuacją kina niepokoju moralne- 

, to próba znalezienia spokoju”. 

usja unaocznia kręte ścieżki, któ- 
rymi podążają młodzi, szukający klu- 
cza do akceptacji świata, takiego jaki 
jest, a nie takiego, jaki powinien być. 
Sporo krytycznych uwag pada pod 
adresem filmu „Latawiec”, zrealizo- 
wanego przez Mirosława Gronow- 


skiego na podstawie scenariusza czo- 


łowego przedstawiciela młodej prozy 
Andrzeja Pastuszka. Głównie chodzi 
o bohatera, który ma być świadec- 
twem żywotności romantycznych po- 
| staw. Chłopak podejmuje kolejne de- 


Zdjęcia: 
KRZYSZTOF SOKOŁÓW 


sperackie próby szybowania na lotni 
z wysokiej skarpy wiślanej. Typowo 
romantyczne wyzwanie rzucone 
śmierci, lekceważenie życia? Nie po- 
wstrzymuje go tragiczny wypadek 
przyjaciela w czasie takiej próby; 
przeciwnie — skłania go do tym więk- 
szych wysiłków. Taką propozycję 
większość dyskutantów odrzuca. 

Trzeci film — „Fantazja dur-moll" Je- 
rzego Kołodziejczyka — nie sprowoko- 
wał do wygłaszania żadnych opinii. 
Szkoda. 

Drugiego dnia organizatorzy, chcąc 
umożliwić udział w dyskusji wszyst- 
kim uczestnikom KSF, przenieśli ją do 
sali kinowej. Po projekcji „„Punktów za 
pochodzenie'" Franciszka Trzeciaka 
pozostało na sali ponad trzysta osób. 
Pierwszy film fabularny zdolnego ak- 
tora polskiego kina — to „kij wetknięty 
w mrowisko”. A jednak dyskusja się 
nie klei. Pesząco działa obecność ka- 
mer telewizyjnych, mikrofonów, 
ogrom sali, w której nie ma bezpo- 
średniego kontaktu z twórcą. Padają 
deklaracje w arcysłusznej, wykrzycza- 
nej w filmie sprawie dostępu młodzie- 
ży wiejskiej do wyższych szkół artysty- 
cznych. Być może paraliżująco wpły- 
wa.Franciszek Trzeciak, który z właś- 
ciwym sobie temperamentem broni 
filmu niczym matka jedynego dziecka. 
Nieśmiałe próby wskazania na słabe 
strony filmu traktuje jako zamach na 
słuszną zasadę sprawiedliwego do- 
stępu do uprawiania sztuki. Operuje 
argumentem natury pozaartystycznej: 
ostatnio ani jedno dziecko wiejskie 
nie dostało się na studia artystyczne. 
Źródłem tej niesprawiedliwości jest — 
jego zdaniem — zmowa ludzi miasta 
i środowiskowe układy. Nie podał jed- 
nak, ilu kandydatów ze wsi zgłasza się 
na takie studia. A szkoda. Wieś myśli 
pragmatycznie, taka postawa jest ko- 
niecznością dla ludzi żyjących z tego, 
co sami wypracują. Przecież na jedno 
miejsce w zasadniczej szkole ogrod- 
niczej zgłasza się ponad 10 kandy- 
datów. 


Julia Pawłonok (pierwsza z lewej) i Wiktor Wołkow (drugi z prawej) — członkowie delegacji radzieckiej — w czasie dyskusji „Szczerość za 


szczerość” 
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Szkoda, że zabrakło już większej 
uwagi dla bułgarskich gości, aktorki 
Płameny Getowej i Jewgienija Mihaj- 
łova, twórców filmu „Dom dla subtel- 
nych'”'. Delikatność rysunku psycholo- 
gicznego, połączona z dojrzałością 
tego debiutanckiego filmu, zadecydo- 
wały zapewne, iź w plebiscycie uczes- 
tników KSF Płamena Getowa otrzy- 
mała Jantara dla najlepszej aktorki. 

„Szczerość za szczerość”, wieczór 
trzeci. Andrzej Barański z „Niech cię 
odleci mara” i delegacja radziecka 
broniąca debiutanckiego filmu Ale- 
ksandra Sirienki, na podstawie po- 
wieści Jewgienija Nosa. Film opowia- 

o mobilizacji duchowej przede 
wszystkim, a także i materialnej, prze- 
ciętnej rosyjskiej wsi na wieść o ataku 
Hitlera. Autora filmu nie ma w Koszali- 
nie. Reżyser Wiktor Wołkow rekomen- 
duje autora jako jednego z najbardziej 
utalentowanych twórców najmłod- 
szego radzieckiego kina, wychowan- 
ka eksperymentalnego studia „De- 
biut” wytwórni „Mosfilm”. Pytania 
z sali krążą wokół stopnia realizmu 
w odmalowaniu życia wsi. Julia Paw- 
lonok, krytyk „Sowietskiego Ekra- 
nu”, tłumaczy symboliczny i epicki 
styl filmu, wykorzystujący poetykę by- 
liny, ludowej pieśni o tematyce boha- 
terskiej. Dyskutanci nie dają za wygra- 
ną, szukają okruchów prawdziwego 
życia. Na drugim końcu stołu siedzi 
niepewnie Andrzej Barański, którego 
pierwszy film fabularny „Wolne chwi- 
le''" okazał się zbyt hermetyczny dla 
szerszej widowni i przepadł w kinach, 
a teraz nie wiadomo, czy jego losu nie 
podzieli „Niech cię odleci mara”. 

Jednak dyskusja nad „Niech cię od- 
leci mara'' nie rozwinęła się tak, jak na 
to film zasługiwał. Jest to właściwie 
przewrotnametaforaczasówstalinow- 
skich, ukazująca wielką batalię o lik- 
widację spożywczego sklepiku w ma- 
łym miasteczku. Z drobiazgowych ob- 
serwacji życia drobnomieszczańskiej 
rodziny, której podstawy egzystencji 
są systematycznie podcinane, wyrasta 
prawdziwy ludzki dramat. Doświad- 
czenia te Barański wyraził w komedio- 
wo-groteskowym stylu. Szkoda, że 
publiczność nie poświęciła baczniej- 
szej uwagi temu filmowi, a także An- 
drzejowi Barańskiemu, którego kon- 
sekwentnie realizowane zaintereso- 
wania są nietypowym zjawiskiem 
w polskim kinie. Pociąga go prowin- 
cja, przeciętni ludzie, zwykłe dramaty. 
To prawdziwy poeta kina, a poeci, 
zwłaszcza ci, którzy wypowiadają się 


jasno, głęboko i rzetelnie, trudno się 
sprzedają, szczególnie na ekranie. 
Podkreślam to specjalnie, gdyż An- 
drzeja Barańskiego brakuje mi wśród 
laureatów koszalińskich. 


zterech trzech 

pracowników kai trzech 

uczniów, student, inżynier 

i działacz ZSMP. Taki był 
skład jury, które postanowiło, iż 
„Wielkiego Jantara 82", przyznawa- 
nego w kategorii filmów o probiema- 
tyce młodzieżowej, otrzyma „,Limuzy- 
na Daimler-Benz". Film wielkiej wyo- 
braźni literackiej i nieprzeciętnej fan- 
tazji reżyserskiej. Niemal każda scena 
jest narracyjną, psychologiczną i wi- 
zualną niespodzianką, co jest także 
niewątpliwą zasługą operatora Jerze- 
go Zielińskiego. „„Limuzyna”, głęboko 
osadzona w przedwojennych realiach 
Poznania, nie jest filmem historycz- 
nym. To parabola spinająca prze- 
szłość z teraźniejszością. Temat dziś 
bardzo żywy: tragiczne podziały prze- 
biegające przez rodziny, domy, sypial- 
nie, źródła tych podziałów prowadzą- 
cych do bratobójczych starć. Film, 
który bez reszty potrafi zawładnąć wy- 
obraźnią widza... Ale dla mnie głęb- 
szym utworem Bajona pozostanie 
„Wahadełko”, nagrodzone „Wiełkim 
Jantarem'" w ubiegłym roku. Nie mo- 
głem o te i inne sprawy zapytać reży- 





W kinie „Kryterium” 


sera, wraz z niepocieszonymi ucze- 
stnikami KSF, gdyż po raz pierwszy od 
lat nie przyjechał on do Koszalina. 

Inni też nie dojechali. Zabrakło im 
odwagi na spotkanie oko w oko z wy- 
magającą publicznością, bądź za- 
brakło im odwagi, aby przeciwstawić 
się środowiskowym nastrojom. Stra- 
cili okazję poznania prawdziwych 
przyjaciół swoich filmów. 

Nie zaprezentowały swojego dorob- 
ku dwa studia powołane z myślą 
o umożliwieniu startu twór- 
com, Studio im. Andrzeja Munkai Stu- 
dio im. Karola I Bez 
prac tych grup twórczych obraz naj- 
młodszego polskiego kina, w tym rów- 
nież debiutów, jest fragmentaryczny. 
Dlatego też omówienie tych probie- 
mów odkładamy na później. 

Szkoda, że nie przyjechali do Ko- 
szalina, na jedyną tegoroczną imprezę 
poświęconą twórczości fabularnej, 
szefowie Naczelnego Zarządu Kine- 
matografii i Naczelnej Redakcji Filmo- 
wej TV. 

Dość liczni dziennikarze chcieliby 
zasięgnąć informacji na temat per- 
spektyw najmłodszego polskiego kina 


* w obecnym okresie, tak bardzo trud- 


nym dla filmowej produkcji. Czy te 
boa aj i ograniczenia nie odbiją się 
przede wszystkim na najmłodszych? 


BOGDAN ZAGROBA 
Jury X Koszalińskich Spotkań Filmowych 





FILM KRÓTKI I OKOLICE 





Kto nie tańczył 
rocka 


wtedy buchnął jazz: Tere fere, eci peci, bawmy się jak małe dzieci, bo już 

mamy ten nareszcie rock end roll! I zawirował cały świat i wirowała sala, a kto 

nie potrafił: przerzucić koleżanki przez plecy albo pod lewą nogą, to był 

ponury knociarz a nie żaden partner i mógł sobie pójść gdzieś daleko od 
dźwięków i nucić cicho „Dziś rano twe dłonie dziewczęce mieszały i wapno 
i piach”. Między awangardą a konserwą w świecie dźwięków i ruchów powstała 
silnie strzeżona granica ideologiczna, ale granica szybko pękła, a straż umknęła, 
i już tylko granica sprawności fizycznej oddzielała tych, którzy rocka tańczyli, od 
tych, którzy nie. Sam widziałem aktywistki zetempówki — jeszcze w zielonych 
koszulach (kogo stać było wtedy na szmaty!) z ciemniejszym śladem po 
odprutym naprędce z rękawa emblemacie — albo tuż nad podłogą, albo prawie 
pod sufitem; rozwiane włosy i tupot nóg, odróżnić nogi od rąk w tym szale było 
ńieprawdopodobnie trudno. Dziewczyny i chłopcy z pokolenia rocka zdawali 
egzaminy, a kiedy przyszła moda na inteligentnych trzydziestolatków, zajmowali 
ważne miejsca w życiu społecznym, gospodarczym i w ogóle państwowym; inni 
czekali jeszcze swej kolejki, kiedy przyjść miała moda na inteligentnych czter- 
dziestolatków. Era rocka długo nie trwała. Przed rockiem był bój o sambę, ale 
kiedy wreszcie stwierdzono, że nie jest to taniec kosmopolityczny wyrażający 
imperialistyczne dążenia określonych kół, a przeciwnie — jest to zaklęta w rytmie 
dążność Murzynów amerykańskich do wolności i sprawiedliwości, samby już się 
prawie nie tańczyło. Po rocku były twisty, let's kiss i w ogóle nie wiadomo co, 
nazwać tego nie potrafię, pełna improwizacja drżących ciał młodych i starych, 
byle daleko od partnerki, byle wymachiwać rękami, można było tańczyć i palcem 
w bucie. Porządek i dyscyplinę, i — powiedziałbym — integrację wprowadziły 
znów „Kaczuszki”. Tu trzeba naprawdę wiedzieć, kiedy i jak naśladować 
łokciami ruch skrzydeł piskląt, kiedy przykucnąć, kiedy zaklaskać aby nie zostać 
pośmiewiskiem parkietu. 


Rock and roll powrócił, ale już ja go więcej nie zatańczę. I dziś mogę — co 
najwyżej — w starym kinie oglądać swoich niegdysiejszych równolatków i słu- 
chać przebojów Carmen Moreno i wybuchów perkusji zespołu Jana Walaska. 
Nie macie pojęcia — Sala Kongresowa PKiN drżała w posadach — tere fere, 
eci-peci, bawmy się jak małe dzieci, bo już mamy ten nareszcie rock'n roll! 


Do starego kina, do starych kronik powraca Tomasz Zygadło w filmie doku- 
mentalnym „,Z kraju i ze świata”. Część I „Z kraju” jest montażem kronik z lat 
pięćdziesiątych, część Il „„Ze świata” zaś zapisem przygotowań do konkursu 
rocka w warszawskiej Stodole, w roku bieżącym. Zapis to może słowo niewłaści- 
we, to próba artystycznej interpretacji tego, co się przed kamerą dzieje, trochę 
w stylu paradokumentalnej fabuły lub parafabularnego dokumentu rodem 
z różnych nowych fal, które już dawno odpłynęły. Drugie pokolenie rocka tańczy 
bez serca, nic z tego nie rozumiejąc, bez rocka w duszy, bez znajomości 
rodowodu tańca, nie wiedząc nawet, co to takiego — warszawska Stodoła. To 
jedyna konstatacja filmu. Też coś warta, może nawet dużo. Ale Zygadło taki jest 
już: jeden film zrobi znakomicie, drugi zaś spartaczy, ten, o którym mowa, 
można rozciągać w tę lub w odwrotną stronę, dolepić coś z przodu albo dokręcić 
z tyłu i sensu doboru materiałów można już tylko poszukiwać na długich 
i szerokich pasmach własnych asocjacji. Więc ze starych kronik — szkółka tańca 
u budowlanych, występ Yvesa Montanda, koncert zespołu mandolinistów Ed- 
warda Ciukszy, wybory Miss Polonii (duże brawa dla pani Alicji Bobrowskiej), ale 
i topniejące śniegi, i kolejki przed Orbisem na zagraniczne wycieczki. 


Ze wszystkich tych klocków, które Zygadło zebrał, można byto ułożyć konstru- 
kcję lekką i przejrzystą, coś, co by ze świata dźwięków i ruchów — nie tylko 
przecież ruchów zastałych i zastygłych ciał — w ich historycznym rozwoju 
pozwoliło wyciągnąć jakieś wnioski, co by mogło budzić jakieś refleksje: co się 
tańczy, jak się tańczy, dlaczego się tańczy, w jakich rytmach — zakazanych czy 
nakazanych. Ruch ciał sprzyja ożywieniu umysłów, jazz buchnął- bo musiał, ale 
i z tego potem popłynęły fałszywe wnioski — więc dyskoteka jest dobra na 
wszystko. Dać im dyskoteki, a oni nam dadzą Spokój. 


Ale to może sprawa wieku reżysera — ni młody, ni stary. Urodził sięw 1947, więc 
w 56 roku jeszcze rocka pojąć i przeżyć nie mógł, a gdy rock powrócił, już stało 
się trochę za późno. 








Fakty 


Francuski reżyser Jean Girault, znany twór- 
ca filmów rozrywkowych (m.in. „żandarm- 
ska' seria z Louisem de Funesem), zmarł 
w Paryżu w wieku 58 lat. 


* 


Radziecki reżyser Aleksander Mitta reali- 
zuje w Czechosłowacji film „Baśń o wę- 
drówce"'. W produkcji ma także udział ki- 
nematografia rumuńska. Jest to poetycka 
opowieść o dwojgu dzieciach, o złocie i lu- 
dzkich namiętnościach — wielkie widowi- 
sko pełne trików i niezwykłych wydarzeń. 
W obsadzie — Lew Durow i Andriej 
Mironow. 
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JEAN-LUC GODARD: 
nigdy nie gaszę światła 


O „Pasji””, Godarda p 


już w numerze 24. W wywiadzie dła dziennika 


isaliśmy 
„Le Monde” Jean-Luc Godard mówi nie tylko o swym najnowszym filmie. 


— Jednym z wyjściowych pomysłów była 
ment filmu będzie traktowany jednakowo. 
Chciałem, aby źdźbło trawy, wietrzyk, wi- 
dok nieba były równie ważne, jak aktor 
grający główną rolę. Pragnąłem w ten spo- 

© Tytuł brzmi „Pasja”, ilustracją muzy- 
czną jest „Requiem” Mozarta. Dlaczego to 
odwołanie się do religii? 

— Nie szukałem nigdy religii, ale pocho- 
dzę z bardzo protestanckiej rodziny. Nie 
można oderwać się od swego dzieciństwa. 
Kiedy byłem chłopcem, bardzo lubiłem 
książki Bernanosa. Dałem Isabelle Huppert 
do przeczytania ,,„Życie Simone Weil”, po- 
nieważ jej bohaterka z „Pasji” to wiejska 
Simone Weil. 

© Skąd to jąkanie się postaci filmu? 

— Robotnicy na ogół nie mówią płynnie. 
Wywiad z robotnikiem w telewizji jest 
właściwie niemożliwy, bo telewizja nie 
znosi milczenia, a robotnicy szukają właści- 
wych słów i pojęć. 

© Dlaczego w pana filmach nie ma teraz 
logicznie zbudowanych fabuł? 

— Fabuły trzeba przeżyć, aby je wymy- 
ślić. Ja żyję tak, jak to pokazuję w moich 
filmach. Nie pisze się „Ulissesa” co dwa 
lata, a w kinie tego właśnie żąda się od 
reżyserów, Dystrybutor, kiedy zobaczył mój 
film, był nieco zawiedziony i wymyślił do- 
bry slogan reklamowy: „to można tylko 

© W pana filmie najważniejszą rolę od- 
grywa malarstwo, muzyka. Dlaczego to 
szukanie schronienia w kulturze? 


— Bo to jedyny sposób prawdziwego po- 
kazania pracy. Zresztą, według początko- 
wych zamierzeń, film miał mieć charakter 
metaforyczny. Metafory są potrzebne dla 
zapełnienia pustki. Gdyby nie było meta- 
for, ludzie nie wychodziliby rano z domów 
i nie wracali do nich wieczorem. Muzyka, 
fikcja — to właśnie metafora. 

GA także odtwarzanie dawnych 
płócien? 

— Próbowałem dać im inny sens metafo- 
ryczny, różniący się od rzeczywistego. Tak 
więc rycerze krzyżowi to metafora szefów, 
rozstrzeliwani Goi — to metafora dziewcząt 
z fabryki. Kiedy oglądam obrazy Picassa, 
a postacie ludzi są na nich nie do rozpozna- 





Fot. Premiere 


Gleb Panfiłow realizuje w Mosfilmie film 
według .„Wassy Żeleznowej” Maksyma 


Gorkiego. W roli głównej, jak zwykle w fil- 
Fot. R. Sumik 





nia w tradycyjnym sensie, mam ochotę opo- 
wiedzieć historię tych ludzi, dowiedzieć 
się, kim byli, zanim zostali umieszczeni na 
płótnie, i co się z nimi stało później. Z kinem 





Godard przygotowuje scenę według obrazu Goi 
Fot. Epoca 

jest tak samo. Czas teraźniejszy nigdy nie 
istnieje w kinie, poza tylko złymi filmami. 

Moja ekipa niewiele zresztą interesowa- 
ła się obrazami, tym, że w środę będziemy 
rekonstruować Delacroix. Zależało jej tyl- 
ko, aby wreszcie rozstrzygnąć, czy Godard 
to geniusz czy kretyn. 

© Delacroix wielokrotnie pojawia się 
w pana filmie. Dlaczego? 


Według obrazu Delacrojx 





W 1983 roku Ingmar Bergman będzie reży- 
serował w czasie festiwalu w Salzburgu 
„„Don Juana” Moliera. 

* 
Państwowe Przedsiębiorstwo Rozwoju Ki- 
aematografii w Kamerunie zamierza zdo- 
być międzynarodowe rynki. Według dyrek- 
tora „Fodic-Film” Basila Ngoumou doku- 
mentalne filmy o życiu wsi afrykańskiej nie 
mają już sensu i nawet u własnej publicz- 
ności nie wywołują zainteresowania. Uwa- 


Delon czy Anthony Quinn. Do planów „Fo- 
dic-Film'"' należy z jednej strony popieranie 
rodzimych twórców (takich jak Jean-Pierre 
Dikongue Pipa), z drugiej — budowa pańs- 


- Delacroix to malarz bardzo tradycyjny, 
a zarazem bardzo nowoczesny w swej epo- 
ce. Był improwizatorem, wyrobnikiem. Kie- | 
dy przedstawił swój nowy obraz w przed- 
dzień otwarcia Salonu, zobaczył płótno | | 
pewnego Anglika, a Anglicy umieli już | 
malować w inny sposób. I w nocy Delacroix | 
przemalował niebo na swoim obrazie. Ja 
też tak robię. Powiada się, że nigdy nie 
piszę scenariuszy, a tymczasem złożyłem 
cztery. kolejne szkice filmu: scenariusz na 
dziesięciu stronach, zdjęcia obrazów, deko- | 
racji i próbne zdjęcia aktorów, makietę | 
dźwiękową i makietę wideo. 

© Czy światło ma dla pana znaczenie? 


- Ogromne. Czterech operatorów wyco- 
fało się ze współpracy ze mną przy „Pasji”'. 
Wróciłem, tak jak się wraca do starej ko- 
chanki, do Raoula Coutarda. 

© Jest pan szczęśliwy, kręcąc film? 

—_Pragnąłbym, ale nie udaje się. Muzycy 
z nocnego lokalu są szczęśliwi, kiedy koń- 
czy się dansing i mogą wreszcie grać dla 
siebie. Film powinno się realizować także 
poza planem zdjęciowym, gdzie reżysera | 
otacza kilkanaście osób. Pisarze mogą pra- 
cować w nocy lub rano. W filmie jest to 
o wiele trudniejsze. Film zawiera w sobie 
element demokracji: trzeba się liczyć | 
z innymi. 

© Co pan sądzi o swoich pierwszych 
filmach? 

- Są jak dzieci, których już nie mam 
w zasięgu oczu. Niektóre były udane, inne 
nie. 

© Pana marzenia? 

— Marzę o rzeczach zwyczajnych: żeby 
wsiąść do samołotu na Orly, zjeść kanapkę, 
przeczytać gazetę. 


© Pana koszmary? 


—- Nigdy ich nie mam, ale zawsze zosta- 
wiam zapalone światło. 


Fot. L'.Express 


ZP RM PE KE PM ZAK NE W Z LE 


twowego Centrum Produkcji Filmów, no- | 


wych sal kinowych i dystrybucja filmów | 
SSR że ZIE 


George Cukor, hollywoodzki weteran, 
twórca „My Fair Lady” i „Błękitnego pta- 
ka”, zaczął pisać autobiografię. Opowie 
oczywiście o swej trwającej ponad pół wie- 

ku karierze filmowej i spotkaniach z tak 
„włatiowawiwi Mot jak Greta Garbo, 
Spencer Tracy, Katharine Hepburn i Mari- 
lyn Monroe. 


młodość 
„Opętania” 


Minęło 40 lat od realizacji „Opęta- 
nia”, debiutu Luchino Viscontiego. 
Film ten znowu grany jest w kinach 
francuskich i daje okazję do wspom- 
nień o zmarłym w 1976 roku twórcy. 
Pierre Montaigne w „Le Figaro" 
wspomina swoje ostatnie spotkanie 
z Viscontim. 

- Siedział wyprostowany w fotelu. Był 
juz do niego przykuty chorobą. Powiedział: 


— Gdy będzie pan mówił o „Opętaniu ”, to 
niech pan nie zapomni, ile ten mój debiut 
zawdzięcza Jeanowi Renoirowi, Marcelowi 
Carnć i Julienowi Duvivier. 

Kiedy zaczynałem realizację, miałem 35 
lat. Była wojna. To właśnie dla określenia 
styłu „Opętania” posłużono się po raz 
pierwszy terminem „„neorealizm ”". 

Przed wojną pracowałem we Francji, 
w cieniu Renoira. Projektowałem kostiumy 
do „Wycieczki na wieś”. Brałem udział 
w przygotowaniach do realizacji „Ludzi 
z zaułka” i „Towąrzyszy broni”. Widziałem 
także jego film „Zycie należy do nas”. Adla 
kogoś, kto jak ja przybywał z kraju zmiaż- 
dżonego butem Mussoliniego, był to decy- 
dujący szok. -wysmędnarte ową także w pamięci 
kadry z „Ludzi za mgłą” Came 

Po wybuchu wojny powróciłem do 
Włoch. W walizce przywiozłem przekład 
powieści amerykańskiego pisarza Jamesa 
Caina , „Listonosz dzwoni zawsze dwa ra- 
zy”. ', Jean Renoir dostał tę książkę od Duvi- 
viera i ofiarował mnie. 

Włoski dokonał zmian. Przeniósł 
akcję w dolinę Padu i do Ferrary, a bohate- 
rami tego dramatu namiętności uczynił 
zwykłych, prostych ludzi. 

Nie była to ani pierwsza, ani ostatnia 
ekranowa adaptacja amerykańskiej po- 
wieści. Pierwszej dokonał w 1939 roku 
Francuz Pierre Chenal, następnie Amery- 
kanin Tay Garnett w 1946, a w 1981 roku 
jego rodak Bob Rafelson. 

Po jednej z pierwszych projekcji „Opęta- 
nia' Viscontiego Vittorio Mussolini, syn 
dyktatora, wykrzyknął: „Ten film nie poka- 
zuje Włoch!” Natomiast minister od spraw 
>enzury uznał reżysera za „degenerata”. 
Film budził takie emocje, że najczęściej 
przerywano seans. Dokonywano cięć, a na- 
wet palono kopie. 

- Miałem uczucie, jakbym wsadził pło- 
nącą zapałkę w kopę siana — mówił Viscon- 
czas, aby przejść do czynnego 
ruchu oporu. Kiedy mnie aresztowano, mia- 
łem w kieszeni broń. Szef faszystowskiej 
grupy kazał mnie zrewidować. Zamknięto 
mnie w więziennej celi. Przesiedziałem 
w niej 9 dni. Odmawiałem składania 
jakichkolwiek zeznań. Postanowiono więc 
przekazać mnie Niemcom. Dzięki pomocy 
strażników udało mi się uciec z więzienia 
w Celio. 

„Opętanie” — twierdzi Mon — nie 
pozbawione jest zmarszczek zdradzających 
jego wiek. Stanowi jednak ważną datę 
w dziejach kina europejskiego. Tutaj bo- 
wiem Visconti (skocz swój talent i dał 
początek neorealizmowi 


Alberto Cavalcanti 


Zmarł Alberto Cavalcanti (85 lat), reżyser 
pochodzenia brazylijskiego, opala we 


we Włoszech znalazł się w 
dziestych w Paryżu, był dekoratorem filmo- 
wym 1 sam źrealizował głośne wówczas, 
.mpresjonistyczne w stylu obrazy „Mijają 
gedziny” (1926), „Na redzie” (1927), „Mała 
Lili" (1927). Na zaproszenie Johna Grier- 
sor” wyjechał do Anglii, biorąc czynny 
udział w powstaniu brytyjskiej szkoły do- 
<umentu. Klasyczną pozycją w historii kina 
e jego film, „Ściana węgla” (1936). 
W latach czterdziestych związał się z wy- 
twomią Ealing, gdzie pod kierownictwem 


inteligentnego i prężnego producenta Mi- 
chaela Balcona powstał cykl wartościo- 
wych filmów przesyconych specyficznym, 
brytyjskim humorem i kulturalne adaptacje 
klasyki. Zrealizował m.in. komedię „Szam- 
pański Charlie" (1944), i stylową ekraniza- 
cję Dickensa „Nichołas Nickleby” (1946), 
ale sławę przyniósł mu montażowy film o 
dziejach kina „Film i rzeczywistość ' (1943) 
- żelazna pozycja wszystkich filmotek. 
W 1949 r. powrócił do Brazylii, gdzie po- 
wstał film „Pieśń morza” (1954), pracował 
także w Austrii (Brechtowski „Pan Puntilla 
i jego sługa Matti”, 1956) i we Włoszech 
(.Pierwsza noc', 1958, „Yerma'”, 1962), 
działał później w brytyjskiej TV. 


Lauren Hutton 


Modelka. Pracuje dla jednej z największych amery- 
kańskich firm kosmetycznych Revlon. Reklamuje 
się ją jako najpiękniejszą kobietę świata. Typ pre- 
zencji dobrze odpowiada intencjom firmy Revlon: 
klasyczna figura i uroda, regularność rysów, wyrafi- 
nowana prostota ubiorów, jakby dyskretnie udo- 
skonalony typ przeciętnej kobiety. Pojawiała sic 
już na ekranie, jak to bywa w przypadku wziętych 


modelek wielkich domow mody. Wniosła urodę 
i elegancję, ale jej role były trochę sztuczne, pozo- 
wane, bez ekspresji. Teraz partneruje Yves Mon- 
tandowi w filmie o roboczym tytule „Wszystko 
szalone, wszystko niepoważne. Czy modelka 
przeistoczy się w prawdziwą aktorkę — to sprawa 
wciąz otwarta. 





Ingrid Bergman 1915-1982 


OSKAR 
SOBAŃSKI 





Gwiazda 
melodramatu 


olejne rozstania z wiełkimi gwiazdami kina 

lat trzydziestych, czterdziestych czy pięć- 

dziesiątych są szczególnie bolesne dla lu- 

dzi wychowanych na ich filmach. Towarzy- 
szy im bowiem świadomość, że dla młodych wi- 
dzów, stanowiących dziś większość bywalców kin, 
są to nazwiska niewiele mówiące. Nie powiodła się 
wieloletnia walka o nadanie filmowi praw sztuki, 
a więc także prawa do nieustannej obecności w re- 
pertuarze kin, jaką mają utwory teatralne czy wzna- 
wiana literatura albo obrazy na stałe wywieszone 
w muzeach. Filmy wciąż tylko pojawiają się i znikają, 
obecne przez krótki okres kilku lat i pozostające 
w świadomości jednego najwyżej pokolenia. Widać 
to najwyraźniej na przykładzie wielkich aktorów 
filmowych, odchodzących w niepamięć prawie cał- 
kowitą, ledwie ich filmy zejdą z ekranów. 

Cóż mówi dziś widzowi polskiemu imię Ingrid 
Bergman? Była obecna w dwu filmach z lat siedem- 
dziesiątych — kryminalnej komedii „Morderstwo 
w Orient-Ekspresie'" i dramacie psychologicznym 
„Jesienna sonata'' swego imiennika i współrodaka, 
Ingmara Bergmana. Starsza pani o nienagannych 
manierach, sugestywnie wyrażająca wszelkie niuan- 
se roli. Cień prawdziwej Ingrid Bergman z lat czter- 
dziestych... 


połowy lat trzydziestych do począt- 

ku lat pięćdziesiątych Hollywooa 

przeżywało apogeum swoich osią- 

gnięć. Co najmniej kilka gatunków, 

Ę Rebir, najpopularniejszych, osiągnęło wówczas pełną 
rzałość: western, czarny film policyjny, musical, 
koronki „komedia sofistyczna”, przede wszy- 


stkim jednak melodramat. Amerykanie nie używają. 


tego słowa, mówią o „Romantic Dramas", drama- 
tach romantycznych, a specjaliści — historycy filmu 
dzielą je na kilka podgrup mających ściśle określone 
reguły. Są więc melodramaty wojenne i egzotyczne, 
kostiumowe i „gotyckie”, biograficzne (z pod-pod- 
grupą melodramatów o życiu muzyków, szalenie 
lubianą w tym okresie), a także ekranizacje melodra- 
matycznych powieści. Z tego okresu pochodzą takie 
arcydzieła gatunku, jak „Pożegnalny walc” i „Zagu- 
bione dni'' Mervyna LeRoy, „Rebeka” Alfreda Hitch- 
cocka, „Casablanca'” Michaela Curtiza, „Jane Eyre" 
Roberta Stevensona, „Johnny Belinda" Jeana Ne- 
gulesco, „Tylko samotne serce" Clifforda Odetsa, 

„Portret Jennie" Williama Dieterie, „Duch i pani 
Muir”” Josepha L. Mankiewicza, „„Gasnący płomień” 
George Cukora. Już w tej dziesiątce filmów, które 
podsunęła pamięć, dwukrotnie pojawi się nazwisko 
Ingrid Bergman, nie kwestionowanej „królowej te- 
go gatunku w latach 1939-1949. Oczywiście słowo 

„królowa”' jest umowne. Może byłoby właściwsze — 

„współkrólowa”, bowiem gatunek miał kilka swych 
mistrzyń. Obok Ingrid Bergman — Vivien Leigh, Joan 
Crawford, Olivia De Havilland, Lana Turner, Gene 
Tierney i przede wszystkim niedościgniona Joan 
Fontaine. Ale Ingrid była jedyną, która wyłącznie 
filmami tego gatunku wyrobiła sobie pozycję, zdo- 
była popularność i jednocześnie uznanie profesjo- 
. Świadczy o tym jej pierwszy Oscar zdobyty 
w 1944 r. za „Gasnący płomień”, po którym przyszła 
w rok później nagroda nowojorskich krytyków za 
rolę w „Urzeczonej” Alfreda Hitchcocka. W 1946 
roku Ingrid Bergman uznano za najbardziej kasową 
aktorkę; w latach 1947 i 1948 zajęła drugie miejsce 
po Betty Grable. 

„Intermezzo”, pierwszy amerykański film Ingrid 
Bergman, był reżyserowanym przez George Ratoffa 
„remake” jej wielkiego szwedzkiego sukcesu, zrea- 
lizowanego dwa lata wcześniej przez Gustava Mo- 
landera. Był to typowy „„romans z życia muzyków”. 
Ingrid była młodziutką pianistką, a partnerujący jej 
w wersji amerykańskiej Leslie Howard - kompozyto- 
rem i skrzypkiem, który podczas wspólnego tournóe 
artystycznego zakochuje się w swej akompaniator- 
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ce i porzuca dla niej żonę i dzieci, atakże ukochane- 
go psa. Pasja miłosna nie pozwala jednak zatrzeć 
wyrzutów sumienia dręczących oboje, pó czym Les- 
lie Howard wraca do domu. Ideologicznie była to 
bezwzględna pochwała konwencjonalnej burżua- 
zyjnej idei rodziny, ale obecność Ingrid Bergman 
przekształciła w dużym stopniu film w przeciwieńs- 
two pierwotnego zamysłu producentów. Nasyca bo- 
wiem film tak głęboko swą osobowością, że decyzja 
Howarda, porzucającego ją dla banalnej i niecieka- 
wej żony, jest dla widża całkowicie niezrozumiała. 
Jednocześnie jednak nie jest w stanie potępić „„uwo- 
dzicielki''. Ingrid jest bowiem jasna i czysta do tego 
stopnia, że żadne pojęcie „grzechu” nie może się 
z nią utożsamić. W istocie więc „Intermezzo'' stało 
się pochwałą „szalonej miłości”. W pięknej scenie 
spaceru kochanków po starym cmentarzu w małym 
miasteczku prowansalskim Ingrid Bergman i Leslie 
Howard stają nad starym kamieniem nagrobnym, na 
którym wyryto napis: „Moja miłość przeżyła 
śmierć”; w tym momencie powraca obraz lodowate- 
go, martwego domu rodzinnego kompozytora w da- 
lekiej Szwecji. Nawet najbardziej purytański widz 
nie ma w tym momencie wątpliwości, z czym powin- 


no mu się w tym momencie kojarzyć pojęcie 
„dobra”. 

A przecież były to czasy wszechwładzy holly- 
woodzkiego kodeksu moralności Haysa i nie wolno 
było w żaden sposób pochwalać zdrady małżeńskiej, 
rodzina zaś była świętością. Dzięki aktorce, która 
potrafiła przekroczyć treści scenariusza, wytwórnia 
Metro-Goldwyn-Mayer dokonała znaczącego wyło- 
mu w tym kodeksie, nie naruszając w niczym jego 
litery. 


szcza po adaptacji Stevensonowskiego „Dr 
Jekyll i Mr. Hyde” przez Victora Fleminga, 
Ingrid Bergman zagrała główną rolę u boku 
Humphreya Bogarta w „Casablance” Michaela Cur- 
tiza (1943). Jest to rzadki przykład typowego kaso- 
wego melodramatu, który przekroczył tak dalece 
ramy gatunku, że pozostał w pamięci kilku kolejnych 
pokoleń, jest wciąż wznawiany. Wytworzył się nawet 
swoisty snobizm wśród kinomanów, przerzucają- 
cych się często cytatami z tego filmu. „„Casablanca”' 
ma swe korzenie w egzotycznie-cynicznych filmach 
Josefa von Sternberga z Marleną Dietrich (,„Ma- 
roko”), łącząc cały szereg archetypicznych elemen- 
tów w zwartą całość, przesyconą romantyką i nostal- 
gią. Ingrid Bergman gra tu zagubioną i nieszczęśli- 
wą kobietę, która w zakamarkach trochę mitycznej 
Casablanki, schronienia szpiegów, wyrzutków spo- 
łecznych i ofiar wojny szukających azylu w vichysto- 
wskiej Afryce Północnej, ratuje swego ukochanego. 
Wszystkie następne filmy były wielkimi sukcesami 
kasowym. Co nie znaczy — dobrymi filmami! Niektó- 
re z tych obrazów są katastrofalnie złymi adaptacja- 
mi świetnych książek („Komu bije dzwon” według 
Hemingwaya z roku 1943 i „„Łuk Triumfalny'" według 
Remarque'a z 1948 roku), ale nawet z tych katastrof 
artystycznych Ingrid Bergman wychodzi cało. Ma 
ona przedziwny dar absolutnego przekonywania 
widza o duchowych wartościach przedstawianych 
postaci. Nigdy nie mamy wątpliwości, czy tej kobie- 
cie należy się tyle poświęceń, uczucia i opieki, ile 
okazują jej ekranowi partnerzy, albo — co dużo cżę- 
stsze — ile my jej w duchu okazujemy podczas gdy na 
ekranie musi cierpieć fizyczne i duchowe katusze. 


J uż będąc uznaną hollywoodzką gwiazdą, zwła- 


U góry od lewej: z Anthonym Quinnem w „Wizycie starszej pani” Bernharda Wicki i w Hollywood z „Oscarem” za rolę 
drugoplanową — 1975 
U dołu od lewej: w „Jesiennej sonacie" Ingmara Bergmana i z Charlesem Boyer w , OANJEWCWÓ George Cukora 





Wykorzystali tę cechę Ingrid Bergman z absolutnym 
mistrzostwem George Cukor w „Gasnącym płomie- 
niu” z 1944 r. i Alfred Hitchcock w trzech kolejnych 
obrazach: „Urzeczona” (1945), „Osławiona” (1946) 
i „Zwrotnik Koziorożca” (1949). Dwa pierwsze to 
klasyczne hitchcockawskie „suspence-films”, trze- 
ci jest dość rzadkim w twórczości Hitchcocka przy- 
kładem melodramatu kostiumowego, rozgrywają- 
cego się w XIX-wiecznej Australii. Ingrid Bergman 
gra córkę irlandzkiego arystokraty, zakochaną 
w ambitnym i bezwzględnym chłopcu stajennym 
(Joseph Cotten). Ich miłość spotyka się z kategory- 
cznym potępieniem środowiska, które użyje wszel- 
kich środków, by ich rozłączyć. 

Niejako ukoronowaniem tej epoki jej kariery była 
tytułowa rola „Joanny d'Arc" w filmie Victora Fle- 
minga (1948), utrzymanym także w stylu melodra- 
matu, jakże dalekiego od pełnego siły i refleksji 
dramatu Carla Dreyera. 


W niecały rok później sama Ingrid Bergman stała 
się heroiną jednego z najsławniejszych melodrama- 
tów, jakie wstrząsnęły Światkiem aktorskim Holly- 
wood. W roku 1949 zaczął się jej romans z reżyserem 
Roberto Rossellinim, którego wczesne, neorealisty- 
czne filmy „„Rzym miasto otwarte” i „Paisa” właśnie 
wówczas dotarły do USA. Ingrid Bergman bez waha- 
nia porzuciła wszystko: męża, dzieci, pozycjęw Hol- 
lywood, kontrakty, i wyjechała z Rossellinim do 
Włoch. Jej kariera zawaliła się w ciągu jednego dnia. 
Obskuranckie organizacje kobiece i sensacyjna pra- 
sa rozpętały przeciw niej nagonkę. Trzeba było 
ograniczyć ekspłoatację nie tylko „„Zwrotnika Kozio- 
rożca”, który właśnie wszedł naekrany, alei zdejmo- 
wać z ekranów wcześniejsze filmy. Rozwód z dr. 
Lindblomem, który wraz z nią przeniósł się w 1938 ze 
Szwecji do USA, przez wiele tygodni był żerem dla 
najbardziej niewybrednych komentarzy. 


otworzą się przed nią bramy wytwórni amery- 
kańskich. W latach 1950-1954 powstało we 
Włoszech pięć jej filmów w reżyserii Roberto 
Rosselliniego: „Stromboli, ziemia Boga”, „Europa 
51", nowela w składance „Jesteśmy kobietami”, 
„Podróż do Włoch” i „Joanna d'Arc na stosie”, zaś 
w 1955 r. w RFN szósty film — „Strach”. Są to filmy 
bardzo mało znane i aczkolwiek uznawane za klasy- 


PE kilka lat wydawało się, że nigdy już nie 


czne; bardzo rzadko wyświetlane nawet w filmote- 
kach. Większość istniejących kopii jest niepełnych, 
przemontowanych, pociętych. Poza „„Joanną d'Arc 
na stosie", przeniesionym na ekran oratorium Ho- 
neggera według libretta Claudela, które Rossellini 
wystawił najpierw na scenie z Ingrid Bergman w ty- 
tułowej roli, są to także melodramaty, jakże jednak 
inne od amerykańskich! Ich zewnętrzna faktura jest 
szorstka, nastrój ponury i pełen beznadziejności. 
Realistycznie potraktowany pejzaż — dziki i pustynny 
pejzaż wulkanicznej wysepki „Stromboli”, pełne je- 
szcze ruin i nędzy miasta włoskie, dalekie od po- 
cztówkowej słodyczy komedii „„różanego realizmu”, 
które właśnie wówczas zaczęły triumfować na ekra- 
nach Włoch i świata. Także role Ingrid Bergman były 
zupełnie inne. Nie miały nic z dziewiczej czystości 
i harmonii melodramatów amerykańskich. Dla wieł- 
bicieli Ingrid Bergman z „Gasnącego płomienia”, 
„Urzeczonej”” czy „Dzwonów St.Mary" prawdziwym 
szokiem było ujrzeć ją jako zwykłą kobietę uwikłaną 
w codzienność z jej brakiem perspektyw. Były to 
filmy smutne, ukazujące szamotaninę ludzi bez 
przyszłości w świecie, który po zakończeniu wojny 
jeszcze nie znalazł nowej drogi. Dopiero dziś, po 
latach, widać w tych filmach pewne zapowiedzi 
nowej moralności, nowego stosunku do życia. 
W „Europie 51 duchowe wyzwolenie bohaterki 
następuje przez całkowite odrzucenie materialnej 
strony życia, do której była po mieszczańsku przy- 
wiązana. Ale tych wartości nie dostrzegał widz z tru- 
dem wydobywający się z powojennej biedy i daleki 
od późniejszego, hippiesowskiego stosunku do 
dóbr materialnych. 


Uwodząca młodego księdza bohaterka „Strom- 
boli”, rozczarowana żona z „Podróży do Włoch” czy 
pogrążona w rozpaczy bohaterka „Strachu” były to 
portrety kobiet nie mieszczących się w tradycyjnym 
inwentarzu „typów” hollywoodzkich. Ingrid Berg- 
man nie czuła się zresztą w tych rolach dobrze, 
nawet najlepsze (,„Podróż do Włoch”') nie odpowia- 
dały jej temperamentowi aktorskiemu, nie rozumiała 
ich, nie rozumiała improwizowania na planie, które 
nader często stosował Rossellini. Toteż ich związek, 
przypieczętowany małżeństwem w roku 1951, nie 
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W „Helenie i mężczyznach” Jeana Renoira 





Róg 
Wileńskiej 
i Targowej 


Bruce Lee, jak tak dalej pójdzie, powstanie 
u nas bogata literatura. Przewiduję poważny 
rozrost tej gałęzi wiedzy o filozofie z wytwórni 
braci Shaw, który, gdy tylko zachodzi potrzeba, 
odkłada, acz niechętnie, nabok Konfucjusza czy innego 


już kilka rozpraw pos cs teoretycznych, z dokład- 
nym podziałem na rodzaje walki i w miarę szczegóło- 
wym opisem zasad rządzących tą trudną i szlachetną 
dziedziną działalności ludzkiej. Ale to zaledwie kropla 
w morzu potrzeb. 


Człowieka zawsze zdumiewa, kiedy patrzy na niewin- 
ne mordobicie ekranowe, że za tym obrazem fikcyjnego 
bądź co bądź łamania kości rozpościera się teren, jakże 
rozległy, kulturowych uwarunkowań. Chciałbym jednak 
przestrzec kolejnych hagiografów i źródłowych tropi- 
cieli przed zbyt monotonnym i powierzchownym trakto- 
waniem tematu odrodzenia człowieka poprzez cios 
w trzustkę. Należy raczej zgłębiać, i to za pomocą 
wyczerpujących dysertacji naukowych, gdyż w przeciw- 
nym razie Bruce Lee szybko nam schamieje, na pozio- 
mie butwarowej plotki i typowo magazynowych rewe- 
lacji. 

Za czasów mojego górnego i chmurnego dzieciństwa 
praskiego pojęcie karatectwa, nie mówiąc już o kung- 
-fu, w zasadzie nie istniało. Ktoś tam słyszał, zresztą 
słabo, o dżiudżitsu, ale tak naprawdę nikt nie miał do 
tego głowy. Obowiązywały w bezpośrednich starciach 
towarzyskich podstawowe ciosy: „z kopa" i „ze łba”. 
Repertuar dość ubogi, ale niezwykle skuteczny. Balet 
filmowy w wykonaniu Lee zapewne wzbudziłby na takiej 
Stalowej czy Ząbkowskiej podziw i zrozumienie, choć 
w owych czasach mało uwagi zwracano na ornamenty- 
kę i błyskotliwy styl gimnastyczny. W kinie największe 
wzięcie miał melodramat, ponieważ jego struktura do- 
skonale przystawała do ludzkich wyobrażeń i pragnień 
— projekcję wielkiego, czystego uczucia może dać tylko 
kino. I nie dlatego, że odwieczne problemy upraszczało 
i czyniło je ogólnie zrozumiałymi, lecz dlatego, a może 
przede wszystkim, iż jego melodramatyczne, salonowe 
wątki nadawały niejako widzowi status „człowieka kul- 
turalnego”". Na ulicy natomiast liczyło się twarde prawo 
silniejszego, wyzbyte sentymentalnych uogólnień. 


Najpewniej pierwszym karateką tamtych czasów, 
o dość specyficznym charakterze, był niejaki Zdzisiek 
zwany „Bałabuchą”'. Jednym uderzeniem ręki odcinał 
szyjkę flaszki zajzajeru noszącego dumną nazwę wina 
owocowego. Ten Bruce Lee Zaokopowej ograniczał 
swoją działalność karatecką do martwych przedmio- 
tów. Należał do starej gwardii praskich cwaniaków, 
przestrzegającej swoistych zasad kodeksu honorowe- 
go: „„Flaszkę mogę uderzyć, ale dziecka nigdy”. 


Nie tak dawno oglądałem w telewizorze film Krzyszto- 
fa Wojciechowskiego „Róg Brzeskiej i Capri". Film 
o Pradze, choć autor zbyt się przejął jej „egzotyką”, co 
sprawia wrażenie, że jesteśmy świadkami exodusu ja- 
kiegoś zespołu folklorystycznego do piekła cywilizacji. 
To nie moja Praga. Pragi nie da się przeprowadzić. 
Praga knajacka, lumpenproletariacka, ale także Praga 
robotnicza, Praga drobnych urzędników, rzemieślni- 
ków, podupadłych nieco inteligentów, przesiedleńców. 
Praga to mieszanina wielu składników socjologicznych, 
obyczajowych. Dopiero Praga ujęta jako całość w swej 
różnorodności, w swym charakterze „przeklętej dziełni- 
cy”, może dać obraz odmitologizowany, realny, zgodny 
z tym, cośmy widzieli, przeżyli i co nadal widzimy 
i przeżywamy. Nakilku przynajmniej poziomach i zkilku 
przynajmniej punktów widzenia. 


JERZY 
GÓRZAŃSKI 
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Dzieła ambitne — tak. Ale widownię trzeba odzyskać. 


Dziś i przedwczoraj 


KORESPONDENCJA Z WĘGIER 


owy film Miklósa Jancsó 

ogląda się znakomicie. Prze- 

de wszystkim jest w nim wiele 

nowego. Jest właściwie zu- 
pełnie inny od tego, do czego przywy- 
kliśmy u autora „Gwiazd na czap- 
kach” i „Dopóki lud prosi”. Ostatni 
utwór, „Serce tyrana”, w całości roz- 
grywa się we wnętrzach — stylowych, 
pysznych, urzekających plastyczną 
urodą. Nastrój ma ogromnie klaustro- 
fobiczny, z narastającym gęstym kli- 
matem, trudnym do zniesienia. Czas 
akcji — pogranicze średniowiecza i re- 
nesansu — pozwala na analizę typowe- 
go dla Jancsó wątku kata i ofiary 
w aspekcie czystego makiawelizmu. 
Jest to sięgnięcie jakby do praźródeł 
postaw opartych na społecznej domi- 
nacji i moralnej ambiwalencji. Boha- 
terowie to aktorzy w tragicznej sytua- 
cji i władcy w groteskowych rolach — 


swoisty nieustanny karnawał zmienia- 
jących się ról i masek. Obraz historii 
jest zarazem dramatyczny i farsowy, 
nad całością ciąży fatalizm — gra jest 
motorem wszelkich działań, a jej kon- 
sekwencją unicestwienie. W sumie 
jest to film-refleksja o człowieku 
i dziejach, swoisty esej filmowy, pełen 
zadumy i goryczy. 

Zasłużony klasyk węgierskiego kina 
Zoltan Fabri („Karuzela miłości”, 

„Dwadzieścia godzin” | zrealizował 
film pt. „Requiem”. Akcja rozgrywa 
się w 1952 roku. Bohaterkę Netti 
Agoston odwiedza młody chłopak, 
który spędził kilka lat w jednej celi zjej 
mężem — niewinnie oskarżonym by- 
tym działaczem młodzieżowym. W jej 
pamięci odżywają wspomnienia z cza- 
sów wojny, z lat czterdziestych i po- 
czątku Okresu stalinowskiego. W licz- 
nych retrospekcjach tym samym poja- 








wia się bardzo osobiście przeżywana, 
pełna dramatyzmu, najnowsza histo- 
ria Węgier. Film jest swoistym melan- 
żem wątków politycznych i erotycz- 
nych. Nie wiem, czego w nim więcej — 
czy obrazu cierpień ludzi uwikłanych 
w tragiczną historię swego kraju, czy 
przeżyć _ miłosnych _wplecionych 
w dramatyczne tło. 


ilm wybitny — „Przedwczoraj” — 
zrealizował Póter Bacsó („Czas 
teraźniejszy”, "). lon, 
jak Fabni, powracado lat czter- 


się w środowisku ludzi młodych — 
wśród żarliiwych ideowców, zrzeszo- 
nych w tzw. Kolegiach Ludowych. Bo- 
haterka wyjeżdża do pracy z młodzie- 
żową brygadą, bierze udział w róż- 
nych akcjach kolegium, jak np. w lik- 
widacji „siejących zepsucie” prywat- 
nych knajpek. Wreszcie przychodzi 
dramatyczny czas procesu Lśszió Raj- 
ka, likwiduje się kolegia, które on za- 
łożył i którym patronował. Bohaterka 
też ulega presji i podpisuje fałszywe 
zeznania. Potem entuzjazm przemie- 
nia się w rozczarowanie i rozpacz. 
Film kończy się przejmującym obra- 
zem samobójstwa bohaterki w rozpa- 
lonym hutniczym piecu 


„Serce tyrana” Miklósa Jancsó 





*Film Fabriego i Bacsó pokazuje 
przeszłość dwudziestu kilku lat w cha- 
rakterystyczny dla Węgrów sposób - 
poprzez wnikliwą obserwację czło- 
wieka, jego przeżyć, reakcji i wewnę- 
trznych przemian na tle konfliktów 
i klimatu tamtych czasów. Tak było 
w pamiętnych filmach Andrasa Kovac- 
sa („Gospodarz stadniny”') i Pala G4- 
bora („Vera Angi''), we wstrząsającym 
„Meczu” Ferenca Kósy. Bogaty nurt 
rozrachunkowy, odznaczający się 
wielką przenikliwością w analizie po- 
dejmowanych problemów, wydaje się 
być dla Węgrów niezwykle ważny 
„Requiem” i „Przedwczoraj” są jego 
znakomitą kontynuacją 

W tematyce współczesnej kina wę- 
gierskiego przeważają problemy mło- 
dzieżowe i podejmują je głównie rów- 
nież młodzi, twórcy. Przeważa kon- 
wencja obyczajowo-publicystyczna 
Charakterystycznym filmem w tym 
nurcie jest „„Kabala” Janosa Rózsy 
Bohaterowie to 16-letnia dziewczyna 
i 14-letni chłopak w rozwiedzionym 
małżeństwie. Brak domu prowadzi do 
silnych frustracji i spustoszeń, zwłasz- 
cza w przypadku tytułowej Kabali. 
Rzecz kończy się śmiercią bohaterki 
w rozpędzonym skradzionym samo- 
chodzie. Film bogaty w obserwacje 
obyczajowe i psychologiczne. 

Motyw buntu młodego człowieka. 
który w „Kabali'' ma wymiar indywidu- 
alny, w „„Maturzystach” Tamasa Alma- 


"si uzyskuje miarę zbiorowego protes- 


tu przeciwko sytuacji w szkole, pełnej 
stagnacji i konformizmu. Sprzeciw ten 
jednak powoli ulegnie rozmyciu i znik- 
nie w końcu w szkolnej codzienności. 

Dobrze ogląda się film „„Cha-cha- 
cha” Janosa Kovacsi — trochę w stylu 
młodzieżowego retro. Akcja rozgrywa 
się w latach sześćdziesiątych w szkół- 
ce tańca towarzyskiego. Subtelny wą- 
tek oczarowania bohatera piękną 
dziewczyną kończy okrutna puenta — 
wybranka oddaje się publicznie gro- 
madce chłopaków. Szok przeżywa 
i bohater, i widz. Wprawdzie ostatecz- 
na'wymowa jest szlachetna — bohater 
występuje przeciwko zdeprawowanej 
gromadzie — niemniej ta kluczowa 
scena, naturalistyczna i drastyczna 
pozostawia niesmak. 

Nie byłem zbytnio zbudowany nur- 
tem młodzieżowym węgierskiego ki- 
na. Wprawdzie sporo tam niezłej ob- 
serwacji, ale brak tym filmom tego, co 
posiadają dzieła mistrzów o czasie 
przeszłym — prób dotarcia do najbar- 
dziej istotnych problemów, wnikli- 


wości, żarliwości i pasji 
Ej drasa Kovacsa i Marty Mćsza- 
ros. „Tymczasowy raj" Ko- 
vacsa — opowieść o miłości fr francu- 
skiego oficera (Andre Dussollier) i wę- 
gierskiej Żydówki (Edit Frajt) w czasie 
wojny — w subtelny sposób oscyluje 
pomiędzy delikatnymi scenami lirycz- 
nymi i okupacyjną grozą. 

Klasycznym melodramatem jest film 
Marty Mószaros „Matki, córki'” z udzia- 
łem Marie Josć Nat i Jana Nowic- 
kiego. Rzecz o tragicznej miłości roku 
1956, tułaczce na obczyźnie, o utracie 
córki, niespodzianie odnalezionej po 
latach, którą bohaterka ratuje z cięż- 
kiej opresji ofiarowując w decydują- 
cym momencie swą zdrową nerkę 
Film z gwiazdami, hojnie serwowany- 
mi widokami Budapesztu i Paryża, 
z wartką, dobrze prowadzoną narra- 
cją. Taki: „leluch”* — dobrze opakowa- 
ny wyciskacz tez 

Ostatnie filmy wydają się być kon- 
cesją na rzecz tzw. masowego widza. 
Kino węgierskie — ambitne i poszuku- 
jące — było jednak dotychczas dość 
hermetyczne i nie miało dostateczne- 
re rezonansu wśród szerokiej w widow- 

„Tymczasowy raj" i „Matki; córki” 
sca stać się bestsellerami ekranu 


isaliśmy już na tych łamach 
o najnowszych filmach An- 


ZYGMUNT 
MACHWITZ 
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Limuzyna Daimler-Benz 


dam Hartwig niezwykle 
przeżywał fakt publiczne- 
go upokorzenia, jakiemu 
57 go poddał szef policji 
w naszym pozornie spokojnym i sen- 
nym miasteczku. Postanowił więc wy- 
konać dokładnie to, co szef policji mu 
zarzucił i do czi się przyznał. Sło- 
wem Adam rtwig postanowił 
porwać konsula i postawić kropkę nad 
i. Wbrew pozorom, które wokół siebie 
stworzył, Adam Hartwig był człowie- 
kiem słabym i zakompleksionym, ale 
nie chciał się nigdy przyznać do swo- 
ich słabości, tak jak nigdy nie przy- 
znałby się do swojej niedojrzałości, bo 
zbyt chciał być męski i skończony. 
Fakt, że tak łatwo udało mu się opano- 
wać szkolną organizację, wprowadził 
go na wyżyny dotąd nigdy niedos- 
tępne”. 

Tak w sposób zakamuflowany pisze 
o swoim bracie Andrzeju Michał Hahn, 
uczeń jednego z ekskluzywnych lice- 
ów poznańskich. Zbliża się koniec ro- 
ku szkolnego 1938/39, rośnie hitle- 
rowska presja na Polskę, mnożą się 
prowokacje przygotowane przez nie- 
legalne organizacje faszystowskie, re- 
krutujące się z części niemieckiej lud- 
ności Poznania. Ta pierwsza próba 
literacka Michała Hahna, pokazana 
nauczyciełowi, zdradzi spisek chłop- 
ców, którzy pod pretekstem spotkania 
ze szkolnym kołem Unii Przyjaciół Ligi 
Narodów zamierzają porwać hitlerow- 
skiego konsula. 

Takie jest zawiązanie akcji w filmie 
„Limuzyna Daimler-Benz" Filipa Ba- 
jona, który pochodząc z Poznania jest 
w swojej twórczości literackiej i filmo- 
wej wyjątkowo uczulony na sprawy 
polsko-niemieckie. Zdjęcia Jerzego 
Zielińskiego, scenografia Andrzeja 
Kowalczyka, muzyka Zdzisława Szos- 
taka. W filmie występują Michał i Piotr 
Bajorowie (w rolach braci Michała 
i Andrzeja Hahnów), Maja Komorow- 
ska (matka), Tadeusz Łomnicki (oj- 
ciec), Elżbieta Czyżewska (Francisz- 
ka), Gustaw Holoubek (Maks Feliński), 
Janusz Gajos (Kuschmerek), Jerzy 
Kryszak (Zemanek), Wojciech Pszo- 
niak (Bogdański), Andrzej Szalawski 
(prof. Rogożyn), Wirgiliusz Gryń (nau- 
czyciel gimnastyki) i inni. W roli kon- 
sula gościnnie wystąpił znany aktor 
i reżyser zachodnioniemiecki Vadim 
Glovna. Produkcja: Zespół Filmowy 
„Tor” i zachodnioberlińska firma 
„Manfred DurniokProduktion”, 1981 r. 
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Michał Bajor (Michał Hahn) 


Maja Komorowska (matka braci Hahn) i Michał Bajor 
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Z EKRANÓW ŚWIATA 





Zaczarowane płótno 


atrzymać chwiłę w miej- 
scu” — takie marzenie 
ukrył Goethe na dnie 
99 swojej twórczej aktyw- 
ności, pragnąc, jak Pro- 
ust o stułecie później, niszczącemu 
przemijaniu przeciwstawić sztukę. 
Film dla swojej fotograficznej natury 
łatwiej może „zatrzymać chwilę” niż 
literatura. Umie bowiem „balsamo- 
wać przemijanie”, jak się ładnie wyra- 
ził Andró Bazin. A jednak w natłoku 


wcale nie jest tak częstym motorem 


powstawania filmów, jak mogłoby się 
zdawać. 


Ale taką właśnie genezę wyczuwa 
się z łatwością w „Zaczarowanym 
płótnie” Włocha Gianfranco Mingoz- 
ziego. Gł jeziora 
reżyser: „Film ten — - powiedział — 


„ odżywające 
na wielkim płótnie ekranu". Gdy się 
mówio, „zatrzymywaniu chwili”, może 
to teoretycznie oznaczać także jakąś 
chwilę. ze dworu faraona Mentuhote- 
pa albo z walk rewolucji francuskiej, 
każdemu jednak kojarzy się to OE 
pierw z jakąś chwilą przeżytą osobiś- 
cie przez twórcę. A więc oddaloną od 
daty powstania dzieła nie więcej niż 
o pamięć żyjącego jeszcze pokolenia. 

I to się sprawdza. Bo gdy w pierw- 
szych scenach „Zaczarowanego płót- 
na" asystujemy przy rozstawianiu 
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ekranu kinowego na diane by ja- 
kichś folwarcznych czworaków, jest 
koniec lat dwudziestych naszego wie- 
ku. Dwaj bracia, Angelo i Tonino, 
właściciełe niemego kina objazdowe- 
go, przygotowują seans, który reżyser 
(i współscenarzysta filmu) może jesz- 

cze pamiętać z autopsji. Angelo, dwu- 

dziestolatek, po młodości s szopy 
w poprawczaku, dysponuje dużym ba- 
gażem życiowych doświadczeń, które 
po ojcowsku stara się przekazać 
młodszemu bratu. 


Tonino, w imieniu którego prowa- 
dzone jest opowiadanie, wpatruje się 
w brata jak w tęczę, łapczywie ucząc 
się od niego i żyć, i grać wbiłard. Choć 
Angelo zostaje nam zrazu zarekomen- 
dowany jako postać Sympatyczna, 
film jest w istocie historią jego zdrady. 
To gorzkie słowo należy rozumieć sto- 
sując poprawkę na egzaltację wrażli- 
wego wyrostka. Choć czasy są ciężkie, 
faszyzm rozprawia się bez pardonu ze 
swymi przeciwnikami, policjagresztu” 
je zbuntowanych 
nie dokonuje żadnych czynów odra- 
> a czy hańbiących. Skusiła go 


nak możność zmiany. egzystencji 


oloeco dose, żyjącego dla swoich 
ruchomych cieni, na ustabilizowaną 
karierę mieszczucha, członka spółki 
do wykorzystania starego gmaszyska 
teatralnego. Kiedy po kolejnym sean- 
sie Griffithowskiej łamanej ili tilii” To- 
nino, chciwy nowinek, mówi: 

- Oni teraz w kinie mówią, śpiewają 
na ekranie, a my co? 

— My teraz będziemy zarabiać! — 
odpowiada Angelo. 


Nieoczekiwany dla małego konflikt 
dwóch postaw spotęgowany zostaje 
przez otoczenie. Są w tym otoczeniu 
nie tylko notable i pazemi wspólnicy 
widowiskowego interesu. Jest w nim 
również cała galeria postaci, które za- 
rozumiały faszyzm chciałyby przekre- 
ślić lub ukryć przed wzrokiem opinii: 
to skazani na wygnanie działacze le- 
wicy, to  strajkujący  wyrobnicy 
dworscy, to humaniści-liberałowie 
odstawieni na boczny tor i szykano- 
wani. 

Ładne i prawdziwe jest u Mingoz- 
ziego przede wszystkim żarliwe po- 
szukiwanie prawdy przez Tonina, jego 
odraza do wszelkiej hipokryzji, uda- 
wania, podwójnego języka. Dyskret- 
nie ów idealizm chłopca wspierany 
jest przez jego fach. Patetyczne cienie 
migające na zaczarowanym płótnie, 
krzywdzona dziewczyna ze „„Złamanej 
lilii" i broniący jej przed brutalnością 
świata nieśmiały Chińczyk rodzą 
w bohaterze przeczucie świata, w któ- 
rym piękno i szlachetność są nie tylko 
na pokaz. Z coraz liczniejszych dzieł, 
które odwołują się do tradycji włas- 
nych sztuki filmowej. „Zaczarowane 
płótno” jest jednym z najbardziej poe- 
tyckich hołdów złożonych dziesiątej 
muzie. 

Nie jest to jedynie hołd. Podróże 
Tonina, nie tyle po żyznej: równinie 
Padu, ile wśród napotykanych ludzi, 
skłaniają go do zadawania sobie py- 
tań, które nie straciły aktualności do 
dziś, Czy kino ma być narkotykiem dla 
zmęczonych widzów AC „Ono pozwala 
zapomnieć o gównie życia” — jak ma- 


wia Angelo), czy też może uczestni- 
czyć w wykształcaniu u widza tęskno- 
ty za dobrem, za sprawiedliwością? 
Odpowiedzi, jakie formułuje Mingoz- 
zi, są delikatne, nie mają natarczywoś- 
ci niedzielnych kazań. Również za 
sprawą wątku pierwszej miłości, ma- 
lowniczo wkomponowanego w pozor- 
ną ciszę prowincjonalnego byto- 
wania. 

Końcowy gest bohatera, desperac- 
kie podpalenie rozpiętegó płótna 
ekranu, nie wyraża braku zaufania dla 
możliwości perforowanej taśmy ani 
pogardy dla odpustowej widowni. Jest 
tylko żalem za utraconą niewinnością, 
za młodością, która tak łatwowiernie 
ufa stworzonym w porywie serca mi- 
tom, a potem musi przeżywać gorycz 
rozczarowania. Tę doniosłą w każdym 
życiorysie chwilę istotnie warto „,za- 
trzymać w miejscu”. 

Film Mingozziego reprezentował 
Włochy w Cannes, nie w konkursie 
jednak, ale w równoległym przeglą- 
dzie Dni Realizatorów, i wybił się zde- 
cydowanie na czoło tego przeglądu. 
Krytyka podkreślała, że był bezspornie 
godzien głównego konkursu, nie ba- 
cząc na to, że włączono doń trzy inne 
filmy włoskie: „Noc św. Wawrzyńca”, 
„Identyfikacja kobiety” i „Noc w Va- 
rennes". Zasługuje na podkreślenie, 
że współproducentem filmu Mingoz- 
ziego była znowu RAI, telewizja wło- 
ska, która, jak widać, nie ustaje w pa- 
tronowaniu ambitnym filmom artysty- 
cznym przeznaczonym dla kin. Chwa- 


ła jej za to. 
JERZY 
PŁAŻEWSKI 





LA VELA INCANTATA, reż. Gianfranco 
Mingozzi, Włochy 


, GWIAZDA 
MELO- 
DRAMATU 
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trwał długo. Ingrid Bergman w 1956 
wróciła do Stanów — i Hollywood jej 
przebaczyło. Była już zupełnie inna 
atmosfera, wraz z epoką maccarthys- 
towskiej nietolerancji politycznej 
zmieniły się także kanony moralne. 
Marnotrawna, przybrana córka zagra- 
ła w stylizowanej komedii „„Anastazja”' 
Anatola Litvaka, odnosząc wielki suk- 
ces przypieczętowany drugim z kolei 
Oscarem, a niemal jednocześnie na 
ekrany Europy wszedł jej uroczy film 
„Helena i mężczyźni” w reżyserii Jea- 
na Renoira. Stała się „wielką damą”, 
zapraszaną do ról starannie wybra- 
nych dla niej, ozdobą festiwali, goś- 
cinnie zaszczycającą to lub owo stu- 
dio w Szwajcarii (,,Wizyta starszej pa- 
ni'', 1963), Anglii („„Morderstwo w Or- 
ient-Ekspresie”, 1975, trzeci Oscar, 
razem za rolę drugoplanową), 
Szwecji („Jesienna sonata”, 1978). 
Ten film pamiętamy najlepiej i taką 
Ingrid Bergman pożegnamy, chyba że 
kiedyś kino stanie się nie tylko maszy- 
ną do zarabiania pieniędzy, ale też 
przybytkiem sztuki, i wówczas filmy 
z Ingrid Bergman, Gretą Garbo, Hen- 
rym Fondą, Spencerem Tracy będzie 
można oglądać — może nie na co 
dzień, ale przynajmniej raz w życiu. 


OSKAR 
SOBAŃSKI 


Z Anthony Quinnem w filmie „Spacer 
w wiosennym deszczu” Guya Greena 
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DRZEWO 
DŻAMAŁ 


ZSRR, 1980 


BRUTALNY 
POJEDYNEK 


RUMUNIA, 1981 


Reżyseria. SERGIU NICOLAESCU. 
Scenariusz: Vintile Corbul, Sergiu Ni- 
colaescu i Mircea Burada. Zdjęcia: 
Alexandru David. Scenografia: Radu 
Corciova i Bob Nicolaescu. Wykonaw- 
cy: Sergiu Nicolaescu (komisarz Mol- 
dovan), Jean Constantin (Limba), Ge- 
orge Mihaija (Rica Pasarin), Colea 
Rautu (Maimuca), Ana-Maria Mocule- 
scu (Amalia), George Constantin (Ure- 
che), lon Ratiu (Petrescu), Ovidiu luliu 
Moldovan (Dobrescu) oraz dzieci: 
Marian Stoica, Liviu Mirea, lon Munte- 
anu, Aduard Burlacu, Basarab Hosu, 
Emil Grires i inni. Produkcja: Casa 
de Filme 5. Barwny. Dozwolony od 15 
lat. Czas wyświetlania: 98 min. Tytuł 
oryginalny: „Duełuł”. 


(Dżamał), Baba Annanow (Nazar), Ni- 
kołaj Smorczkow (Gromow), Cham- 
mat Mułłyk (Kłycz), Muhamed Czer- 
kiezow (Durdy-aga), Mieried Atacha- 
now (Tugur-aga), Chudajbierdy Nija- 
zow (Miergien), Chodżakuli Narlijew 
(Emin), Biegli Durdyjew i igor Niedo- 
nosow (Oraz), Samira Redżepowa 
i Gulszat Durdyjewa (Gozeł), Irina 
Ziubrowska (Masza) i inni. Produkcja: 
Turkmenfilm. Barwny. Dozwolony od 
12 lat. Czas wyświetlania 86 min. Tytuł 
oryginalny: „Dieriewo Dżamał”. 


Reżyseria: CHODŻAKULI NARLIJEW. 
Scenariusz:Chodżakuli Narlijew i Maja 
Ajmiedowa. Zdjęcia: Christofer Trian- 
dafiłow. Muzyka: Radżepowadżepow. 
Scenografia: Aleksander Czernow. 

























































Życie pasterzy z gór gdzieś na koń- 
cu świata, do których jednak dociera 
podmuch wojny, zabierającej męża 
Dżamał i wnoszącej nieszczęście 
w jej proste życie. Wzruszający poe- 


Film kryminalny. Akcja rozgrywa 
się w przedwojennym Bukareszcie. 
Komisarz Moldovan usiłuje 


JAD WĘŻA 


CSRS, 1981 


Reżyseria: FRANTISEK VLACIL. Scena- 
riusz: Irena Charvśtova i Frantisek VIŚZil. 
Zdjęcia: Frantisek Uldłich. Muzyka: Luboś 
Fiżer. Scenografia: Jindfich Goetz. Wyko- 
nawcy: Ilona Svobodova (Vladka), Josef Vi- 
nklał (Jan Veseły), Ferdinand Kruta (dzia- 
dek), Karel Hermanek (Peta), Miriam Kantor- 
kova (bufetowa), Jan Hru$insky (Martin), 
Tenata Doleżałowa (Blanka), Karel Brożek 
(dozorca stawów), Josef Hruby (Tonek) i in- 
ni. Produkcja: iFilmove Studio Barrandov. 
Czarno-biały. Dozwolony od 15 lat. Czaswy- 
świetlania: 86 min. Tytuł oryginalny: „Hadi 
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PREMIERY 


Inżynieria 
genetyczna 


Coraz ważniejszym elementem naj- 
nowszych filmów z USA jest projekto- 
wana, wizualna inscenizacja. W grę 
wchodzi nie tylko wyobraźnia rysowni- 
ków, dekoratorów i architektów, także 
„pomysły” i realizacje komputerowe. 

Przykładem takiego gatunku jest 
„Blade Runner'' Ridleya Scojta („Obcy 
— 8 pasażer "Nostromo«"'); rodzaj fan- 
tastycznej i tuturologicznej wizji przy- 
szłości, która nie budzi w widzach po- 
krzepienia. Scenariusz napisali Hamp- 
ton Fancher i David Peoples na podsta- 
wie powieści Philipa K. Dicka. 

Na ekranie jakaś metropolia, może to 
być Nowy Jork lub Los Angeles, którą 
zawładnęła apokaliptyczna gangrena: 
ulice w gigantycznym nie kończącym 
się smogu. Na tych ulicach ludzkie mro- 
wie, słychać niemal wszystkie języki 
świata — istna wieża Babel. Harrison 
Ford jako futurystyczny detektyw Phi- 
lip Marlowe ma za zadanie wyśledzić 
i pojmać czterech niebezpiecznych „re- 
plikantów”', tj. sztucznych ludzi, nie ro- 
boty, lecz powołanych do życia przy 
pomocy inżynierii genetycznej. Taki 
jest punkt wyjścia tej niesamowitej his- 
torii, która ma także odniesienia mito- 
logiczne, kosmiczne i metafizyczne, 
a w ostatecznym rozrachunku chodzi 
o problem człowieczeństwa i antyczło- 
wieczeństwa. 

Filmy typu „Blade Runner" mają już 
bliższe określenie: High-Tech Horror 
Show, co z grubsza znaczy „wysoce 
techniczny spektakl grozy”. Widowi- 
sko, które dostarcza dużo emocji, ma 
swój klimat i styl, odwołuje się do in- 
stynktów i podświadomości (lęk przed 
przyszłością, lęk przed nauką), lecz nie 
za wiele daje do przemyślenia i przeży- 
cia. Jeden z krytyków nazwał ten film 
„Orwellem zmielonym przez kompu- 
tery”. 





„Blade Runner"reż. Ridley Scott 
Fot. Newsweek 





Catherine Deneuve 


LUDZIE 


Potrzeba 
miłości 


Catherine Deneuve występuje w rea- 
lizowanym przez Toni Scotta filmie 
„Głód”. Zdjęcia odbywają się w No- 
wym Jorku. Partnerem Catherine jest 
piosenkarz i aktor David Bowie. Aktor- 
kę odwiedził wysłannik „Paris Match”. 

— Publiczność uważa mnie — powie- 
działa Catherine Deneuve — za kobietę 
wyniosłą i wyrafinowaną. Prawdziwą 
Catherine znają tylko jej bliscy. Ten 
wizerunek ekranowy został utrwalony 
niejako wbrew mnie samej. Pozwala mi 
jednak chronić przed wścibskimi moje 
życie prywatne. Jestem o wiele bardziej 
impulsywna, niż się sądzi. W życiu oso- 
bistym i zawodowym kieruję się naj- 
częściej instynktem. 

Często mówi się o mojej „mieszczań- 
skości'', ale to także pozory! Ci którzy 
znają moje życie, wiedzą, że jestem 
zaprzeczeniem mieszczki. Nie jestem 
z nikim związana, mieszkam sama. Dzi- 
wi to pana? Ale ja sobie tego nie zamie- 
rzyłam. Stwierdzam tylko, że trudno 
byłoby mi żyć inaczej. Banał zawsze 
mnie przerażał. 

Od bliskich wymagam przede wszyst- 
kim, by dawali mi to, co mają najcen- 





Fot. Paris Match 


niejszego — swój czas. Przyjaźń, podob- 
nie jak miłość, nie może istnieć bez 
poświęceń, stałości, starań 

Oczywiście, lubię się podobać, chcia- 
łabym być kochana. Nie jestem w tym 
specjalnie oryginalna. Wszyscy prze- 
cież tego pragną. Dzisiaj jako aktorka 
mam powodzenie, ale wiem, że sytua- 
cja może ulec zmianie. Przyszłość nie- 
zbyt mnie jednak interesuje. Sukces nie 
tak bardzo zależy od talentu, liczy się 
także przypadek. 

Lubię mówić o swojej pracy. Sądzę, 
że jest to pośredni sposób mówienia 
o sobie. 


Portret 
we wnętrzu 


Reprodukowane zdjęcie jest rodzajo- 
we, nastrojowe, ciepłe. Scena rodzinna 
odbija się w lustrze jak w obrazie ho- 


Maurice Ronet i Josephine Chaplin 
Fot. Paris Match 

















lenderskim. Na pierwszym planie Mau- 
rice Ronet, wzięty aktor francuski i pro- 
ducent, po przeciwnej stronie — Josep- 
hine Chaplin, na kolanach trzyma syn- 
ka, Juliena, który ma półtora roku. 

Choć Madame Chaplin-Ronet pocho- 
dzi z rodziny o tradycjach artystycz- 
nych- jej dziadek to pisarz Eugene 
O'Neill, rodzice to wielki plin i Oo- 
na - choć kiedyś myślała o karierze 
śpiewaczki operowej, ostatecznie wy- 
brała życie rodzinne i domowe. 


Mieszkają w Bonnieux (południowa 
Francja), mają duży dom, ogród wa- 
rzywny i winnicę. Sami zajmują się 
gospodarstwem. Sielanka? 


PROJEKTY 


Na grzbiecie 
wielbłąda 


Alain Corneau („Police Pyton 347" 
1 „Wybór broni”) wybiera się na saha- 
ryjską pustynię, aby realizować ekra- 
nizację powieści Louisa Gardela „Silny 
Saganne". Rolę tytułową zagra Górard 
Depardieu. 

— Porzucam — mówi Corneau w roz- 
mowie z „Le Figaro" - moje miejskie 
pejzaże, ulice na przedmieściach, aby 
pogrążyć się w kolonialnej przygodzie 
z początków tego stulecia. Myślę, że 
taka zmiana pejzażu jest pożyteczna. 
Nęci mnie także możliwość nakreślenia 
portretu „bohatera” (proszę to słowo 
umieścić w cudzysłowie) w sposób ma- 
ksymalnie obiektywny. Nie zamierzam 
go ani oskarżać, ani osądzać. Tłem wy- 
darzeń jest nie tylko Sahara, ale także 
Paryż w przededniu I wojny światowej. 

Saganne to oficer znudzony garnizo- 
nowym życiem. iwia zostać bu- 
downiczym imperium i poświęca wszy- 
stkie siły podbojowi południowej Saha- 
ry, gdzie wędrowne plemiona tubylcze 
nie podlegają jeszcze kontroli Francu- 
zów. Potyczki, niespodziewane zasadz- 
ki tworzą wokół niego legendę. Ta le- 
genda krąży nie tylko wśród Tu. jów, 
ale także w paryskich abinecśch! (dm, 
jest właściwie Saganne? Awantumi- 
kiem, mistykiem, buntownikiem, pa- 
triotął Odpowiedzi udziela Górard Be. 





jeu: 
- Dla mnie Saganne szuka przygo- 
dy, aby określić samego siebie. kontak. 
ty z ludźmi, udział w wydarzeniach 
hartują jego charakter. Lepiej czuje się 
w wirze walk wśród piasków niż w pa- 
ryskich salonach, gdzie poznał piękną 
feministkę. Pod koniec tego roku włożę 
więc mundur, który zastąpi mi kostium 
Dantona w filmie Andrzeja Wajdy, Za- 
nim jednak to nastąpi, zagram jeszcze 
dokera w filmie Jean-Jacquesa Beinei- 
xa „Księżyc w rynsztoku”, moją part- 
nerką będzie Nastassja Kinski”, 
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PORTRET na życzenie 








„.„Zrozumcie, że to nie jest jakieś kretyńskie zaślepienie nastolatki osobnikiem 
płci odmiennej. Po prostu zawdzięczam mu swoją siłę woli, opanowanie i w ogóle 
moc wewnętrzną człowieka myślącego...". Ten płomienny apel wybrany z kilkuset 
listów z prośbą o kolejny fotos Bruce Lee przekonał nas ostatecznie. Niech więc 
będzie — m.in. dla Anuli Karwudzis z Wrocławia, Artura Jarzębskiego z Kłodzka 
1 Elwiry Malinowskiej z Warszawy. Podajemy też adres Marlona Brando: c/o 
International Creative Management, 8899 Beverly Boulevard, Los Angeles, Cali- 
tornia 90048, USA. Pytacie, czy można do zagranicznych aktorów pisać po polsku. 
Trudno zakładać, że znają nasz język, dlatego radzimy pisać w ich ojczystym 


języku. 


Bruce Lee 


Poświęciliśmy mu artykuł w numerze 
26, przypominamy więc tylko podsta- 
wowe informacje. Urodził się w 1940 
roku w San Francisco, zmarł 20 lipca 
1973 w trakcie realizacji filmu „Gra 





































































śmierci”, w którym kreowany przez 
niego bohater w pojedynkę walczył 
z mafią. Chińskie nazwisko Bruce Lee 
brzmiało Li Hsiao-lung (Mały Smok), 
miał żonę i dwoje dzieci. Pozostała po 
nim legenda niezwyciężonego mistrza 
„kung-fu” i filmy „Wielki Boss”, 
„Wściekłe pięści”, „Wściekłość smo- 
ka" i znane z naszych ekranów „Wej- 
ście smoka” 


Fot. Cinć kuvue 





